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INTRODUÇÃO 
 
O volume II é um apêndice documental fundamental para a reflexão realizada no 
volume I (designado em notas de rodapé por anexos). Consta de um núcleo de 17 
entrevistas que estão classificadas segundo a tipologia dos diferentes agentes artísticos: 
consultores de arte, leiloeiras, galerias, críticos e curadores, coleccionadores e artistas. 
As tipologias e os entrevistados estão devidamente referenciadas no índice. Cada 
entrevista está devidamente datada e identificado o local onde foi realizada. Todas as 
entrevistas foram presenciais, excepto a de Joe Berardo, que foi realizada via correio 
electrónico. 
A tipologia de entrevista adoptada resulta da combinação de modelos de 
entrevista semi-estruturada e entrevista livre. 
Considerou-se que era pertinente a informação acidental – a ausência de 
constrangimentos, a liberdade de relacionamento de factos, a possibilidade do 
entrevistado seguir o seu próprio raciocínio, organizando (ou não) o seu discurso de 
acordo com a sua particular valoração dos dados. Considerou-se a importância dos 
diversos níveis de informação – que oscilam entre o factual e o afectivo – e que 
conferem a este apanhado de memórias, por vezes muito livres, uma grande riqueza 
documental. 
O facto de se ter feito a selecção dos entrevistados, pensado a estrutura das 
entrevistas e feito a análise das mesmas, resulta numa coerência do conjunto do 
processo e do corpus documental o que se contrapõe a outro tipo de trabalhos, em que a 
responsabilidade deste processo é partilhada por mais do que um autor
1
. 
A organização e a sequência do questionário foram pensadas em função do perfil 
de cada entrevistado (grau de conhecimento e intimidade, idade, idiossincrasias, etc.). 
Há a consciência que da parte da entrevistadora há um olhar particular, necessariamente 
subjectivo (que configura o “agente + 1” indicado no título) mas considerado integrável 
e enriquecedor, porque permitiu esboçar a estrutura de cada entrevista a partir de um 
conhecimento baseado na experiência profissional. Não obstante as particularidades de 
                                                          
1
McANDREW, Clare - Cuadernos Arte y Mecenazgo  El Mercado Espanhol del Arte en 2012. Barcelona: 
Fundacion Arte y Mecenazgo, 2012. 
LINDERMANN, Adam – Collecting Contemporary. Colónia: Taschen, 2006 
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cada entrevistado, há um núcleo de questões comuns a que se procura, sempre, dar 
resposta.  
O ponto de partida desta reflexão é uma PLATAFORMA DE 
ENTENDIMENTO construída através de experiência empírica, não sistematizada num 
primeiro momento mas interiorizada nos diversos registos de compreensão da teia de 
motivações – integração na realidade vivida, enquanto investigadora desse 
conhecimento. Estou consciente deste olhar, (experiência como galerista, realização de 
feiras de arte, realização de exposições, contacto com os agentes) e do seu reflexo na 
compreensão e na leitura dos factos e dos discursos, seleccionando inevitavelmente 
focos de interesse, pressentindo e completando informação
2
. O envolvimento pessoal no 
objecto de estudo, se em alguns casos poderia ser considerado um obstáculo a um 
melhor resultado compreensivo, dada a natureza particular deste estudo, verificou-se ser 
um contributo estruturante e também um “instrumento” de comunicação. A 
proximidade profissional com os agentes transformou as entrevistas em “conversas” 
muito abertas que, se por um lado, se afastam do objecto estrito do trabalho e colocam 
dificuldades na análise, por outro lado, fornecem informação adicional, por vezes 
inesperada, sobre os entrevistados e sobre a sua participação no panorama artístico em 
Portugal nos últimos 60 anos. 
Torna-se importante referir que as respostas dadas pelos entrevistados foram 
direccionadas para outro agente que partilha do mesmo mundo artístico, conferindo ao 
discurso plena liberdade de expressão. 
Esta experiência começou por ser objecto de estudo e análise mais distanciada 
na Pós-graduação realizada na FLUP em 2005, tornando-se um exercício de reflexão 
desde aí; este espaço temporal é integrado como momento de maturação (experiência + 
reflexão) que possibilita uma visão mais globalizante no momento actual. 
A análise das entrevistas a coleccionadores, por tipo de coleccionador, responde 
à singularidade de cada coleccionador em relação aos outros agentes; todas as outras 
foram tratadas por tipo de agente e analisadas segundo as diferentes tipologias. 
                                                          
2
Diretora da galeria de arte contemporânea Minimal (Porto) entre 1995 e 2008, casada com o artista 
plástico Jorge Curval, do seu percurso como galerista salienta-se a aposta em artistas emergentes, a par da 
representação de artistas consagrados. Destaca-se a participação no Porto Capital Cultural da Europa em 
2001, em feiras nacionais (ARTE LISBOA) e internacionais (ARCO),o desenvolvimento de parcerias 
com galerias nacionais e estrangeiras, promovendo o intercâmbio entre artistas (Espanha, Itália, Estados 
Unidos), a representação na APGA (Associação Portuguesa de Galerias de Arte), a formação e integração 
do núcleo original de galerias de Miguel Bombarda (1998), etc. 
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Não se exploram totalmente os conteúdos dos excertos transcritos porque a 
análise se direccionou para questões chave do ponto de vista da entrevistadora. 
Preexiste à elaboração do trabalho a consciência da possibilidade de outras leituras das 
entrevistas e dos excertos poderem ser eles próprios “interrogados” de outros modos, 
abrindo possibilidades de desdobramento em futuras análises – quer da autora quer de 
outros investigadores. Este corpus documental constitui deste modo uma fonte para 
futuros trabalhos de investigação. 
Apesar do desenho “subjectivo” e individualizado das questões tendo em conta o 
perfil e estória do entrevistado,(que pode subverter pressupostos científicos), o resultado 
constitui um todo coerente e enriquecedor, uma narrativa contemporânea de caracter 
historicista. 
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1. Consultores de Arte 
1.1 Maura Marvão (Must Art Advisor)  
 
- Há quanto tempo existe esta empresa? 
- Esta empresa existe desde 2001. 
 
- E que serviços presta, para além de marketing cultural e aconselhamento 
artístico? 
- Queremos que as pessoas possam ter aconselhamento em todas áreas ligadas 
ao património artístico que tenham. 
 
- Esse património abrange só arte contemporânea? 
- Abrange rigorosamente tudo. A pessoa pode ter património, pode herdar 
património e nós fazemos uma avaliação e vemos que pessoas precisamos encontrar 
para ajudar o cliente. 
 
- Exemplifica. 
- Por exemplo, uma pessoa que de repente tem uma herança que é composta 
pelo recheio duma casa tradicional portuguesa, que é composto por pratas, jóias e que 
queira por um lado avaliar aquilo que herdou, decidir aquilo que quer alienar e saber 
se quer futuramente comprar outras coisas. E nós mostramos os canais para isso, 
encontrámos avaliadores nas diversas áreas. 
 
- Isto é, em vez das pessoas irem directamente a uma leiloeira, vocês fazem a 
mediação? É isso? 
- A pessoa muitas vezes não sabe o que quer fazer. E nós primeiro avaliamos o 
que a pessoa tem e ajudamos a pessoa a decidir aquilo que vai manter e aquilo que 
quer alienar. Depois tentamos encontrar os canais certos para alienar. E se a pessoa 
quiser comprar outras coisas, ajudamos a encontrar as peças e aconselhamos em todas 
as fases do projecto. Em vez da pessoa ter 10 interlocutores, um para avaliar as pratas, 
outro para o mobiliário, uma leiloeira ou duas para dividir as peças, nós tratamos do 
processo todo, do princípio até ao fim. E temos uma equipa mais ou menos flexível para 
dar resposta àquilo que os clientes quiserem. Podem ser coisas que se resolvem com 
pessoas mais próximas de nós, mas já aconteceu trabalhar com pessoas que estão em 
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Los Angeles, em Paris ou em Nova Iorque. A nossa mais-valia é termos um leque 
grande de conhecimentos e não estarmos limitados a uma só área, porque isso para um 
cliente é muito limitador. Tentamos encontrar as soluções mais correctas para os 
problemas que os clientes têm.  
 
- E em termos de aconselhamento de colecções, de construção de colecções? 
Fazem também esse trabalho? 
- Fazemos, dependendo do perfil do cliente. Tentamos sempre rodear as pessoas 
certas para responder ao problema do cliente. 
 
- E em relação à arte contemporânea, há pedidos para esse efeito, para a 
construção de colecções? 
- As pessoas começam a comprar por variados motivos: por entusiasmo, porque 
herdam… Às vezes têm sorte e começam a comprar bem, outras vezes começam a 
comprar mal e percebem que estão a comprar mal e vêm ter connosco. Muitas vezes as 
pessoas não têm muito bem a noção de construção de colecção. Muitas vezes querem 
comprar melhor, de forma mais aconselhada, ou avaliarem o que compraram. Muitas 
vezes para fins de seguro, querem fazer inventariação daquilo que têm nas suas casas, 
nos escritórios. E nós fazemos esse inventário, muito bem estruturado, e então surge a 
necessidade de perguntar: «mas será que faz sentido em manter isto tudo? O meu gosto 
mudou, as minhas prioridades mudaram. Qual é a direcção que eu quero que isto 
tenha?» 
 
- Estás a falar de colecções que já foram herdadas? 
- Não necessariamente. Falos de coisas que as pessoas foram comprando e que 
de repente se questionam, porque têm uma manta de retalhos. Num momento que até já 
têm um gosto mais sofisticado, já foram a mais exposições, museus, etc. E então 
pensam «mas isto faz sentido? O que é que devo comprar?». E surge uma necessidade 
de aconselhamento.   
 
- Quando falo em construção de colecções, refiro-me à situação de terem pessoas 
que vos pedem aconselhamento no sentido de comprar o artista A, B ou C. 
- Mas isso acontece muito. E até fazemos de trabalho de aconselhamento puro, 
de recomendar exposições, de falar daquilo que existe no mercado, a nível nacional e 
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internacional. Conforme o orçamento das pessoas. Mostramos às pessoas as 
oportunidades que o mercado oferece. Mas com orientação. E ajudar a construir uma 
colecção, que pode até nem ser uma colecção. Eu gosto muito duma frase do Phillippe 
de Montebello, que foi director do Metropolitan, que diz que a pessoa pode ter uma 
peça e ser um coleccionador e ter 200 e não o ser. Tem que ver com o espírito que a 
pessoa tem, com o tempo que lhe dedica. 
 
- Qual é a tua perspectiva sobre o coleccionismo de arte? 
- Eu acho que cada vez mais as pessoas começam a despertar mais cedo para 
certos temas, que podem nem ser arte. Há uma nova geração de pessoas interessadas, 
embora o momento financeiro não ajude nada. E cada vez há gente mais informada. 
Neste momento o mercado de arte está invadido por obras boas, porque as pessoas 
precisam de liquidez e é mais um momento de desmantelar colecções do que de 
construção de colecções. Há uma nova geração muito mais desperta, muito mais atenta 
para a arte, que vai a exposições, a museus. Quanto mais atentos e informados e 
atentos os compradores, melhores vão ser as colecções. 
 
 - E se remontarmos a 10 anos atrás, qual era a situação? 
- Eu acho que isto é um processo. E há se olharmos para trás, há muito poucas 
colecções fortes. Temos o Berardo, que foi uma colecção construída com um objectivo 
claro, como colecção. Teve aconselhamento, curadoria. E há desde 2001 uma 
consciência colectiva muito mais forte em relação à arte. E espero que daqui a uns 
anos as pessoas possam dizer que têm muito mais colecções. E isso sente-se por 
exemplo na criação da ADIAC, uma associação que dá a conhecer a arte 
contemporânea em geral, criado à imagem da ADIAF francesa. E promove a arte 
contemporânea portuguesa e internacional, promovendo viagens culturais, fazendo um 
evento anual em Portugal onde convida coleccionadores internacionais para virem a 
Portugal conhecer artistas e ateliers. E fazemos um livro anualmente, em formato 
bilingue, dedicado a um artista que não tenha tido a oportunidade de difundir a sua 
obra. Fizemos o primeiro livro da Joana Vasconcelos, do Miguel Palma, por exemplo. 
Fomos nós, por exemplo, que levamos o sapato da Joana Vasconcelos a Veneza. É um 
trabalho de networking em favor dos artistas portugueses. 
 
 - Qual a tua opinião sobre a arte como investimento? 
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- A minha opinião é muito boa. Esta crise revelou duma forma claríssima que o 
mercado da arte é muito menos atingido pelas crises financeiras e é atingido cerca de 8 
a 10 meses depois da crise, o que dá muito tempo para os coleccionadores se 
reposicionarem, não há um descalabro. O mercado da arte levou um abanão e um 
reajustamento, mas recuperou muito bem a nível internacional. E muita gente que tinha 
acções e valores financeiros perceberam que essas coisas valem zero e a arte nunca 
vale zero. Não é por acaso que neste momento haja um retorno muito grande no 
investimento em arte. Porque como o ouro ou o imobiliário, podem desvalorizar, mas 
nunca valem zero. 
 
- Estás a falar a nível internacional? 
- Sim. 
 
- Mas numa fasquia mais elevada, ou não? 
- Se olharmos para as feiras de arte dos últimos anos, têm sido muito boas. 
 
- Aqui? 
- Não. Estou a falar do mercado internacional, que tanto a nível de feiras como 
de leilões, está muito pujante. Em Portugal, há o inverso. O mercado não tem 
capacidade para absorver tudo aquilo que existe. E há peças que só têm mercado em 
Portugal, não há hipótese de as colocar à venda internacionalmente. Quem neste 
momento tem peças internacionais e as coloca à venda no mercado internacional, 
consegue liquidez muito rapidamente. Quem tem peças portuguesas, ainda que boas, é 
muito difícil, porque o mercado está sobrecarregado de oferta e a procura é muito 
menor. 
 
- Há uma disparidade muito grande entre o que se passa em Portugal e o que se 
passa lá fora? 
- Completamente. Por exemplo, os leilões de peças de jovens artistas, têm sido 
muito bem recebidos. Os leilões de fotografia têm corrido muito bem. Em geral, a curva 
é ascendente. 
 
- Portugal é uma excepção? 
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- Há países com muitas dificuldades e isso não ajuda nada. Há artistas 
nacionais que atingem o mercado internacional e que atingem valores excelentes. A 
Paula Rego, por exemplo. A Joana Vasconcelos, a Vieira da Silva. Aquilo que é mais 
internacional e não estou a dizer que seja o melhor – tem atingido bons resultados. 
 
- O que é para ti um bom coleccionador? 
- Primeiro, é alguém que gosta verdadeiramente de arte, que tem algum tempo e 
que dedica esse tempo à arte. Porque o olhar também se educa. Quanto mais vai a 
exposições, a museus, a galerias, mais se cultiva. E entende o que tem mais qualidade. 
E há medida que se vai tornando mais sofisticado, tenta ir construindo uma colecção ou 
um património com determinadas directrizes que podem ser muito próprios. Mas é 
alguém que tenta construir alguma coisa temporalmente interessante, com um fio 
condutor.  
 
(Entrevista realizada em Maio de 2012, no escritórioda Must ArtAdvisor, Porto) 
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2. Leiloeiras 
2.1. Luís Castelo Lopes (Palácio Correio Velho) 
 
- Começo por lhe perguntar: há quanto tempo está nesta área? 
- Vinte e três anos. 
 
- E como tem evoluído o público nestes últimos anos? Tem havido uma camada 
mais jovem que tem participado nos leilões? 
- Tem havido. Nós no Palácio Correio Velho, nos últimos oito anos, mais ou 
menos, renovámos clientes numa média de 700 clientes por ano. É obvio que há clientes 
que saem porque morrem, há clientes que saem porque deixaram de coleccionar e nós 
temos estado a registar 700 novos clientes por ano, que dá dois clientes novos por dia, 
se formos a fazer uma média, o que é muitíssimo bom. Os clientes novos não quer dizer 
que sejam novos em idade, são novos em idadeuns, novos como coleccionadores outros. 
Há sempre as duas situações. 
 
- Portanto, tem notado novos investidores que procuram uma alternativa à crise? 
- Bom, para já, eu não gosto de falar em investidores.  
 
- Pois eu estou a formular mal a pergunta. Novos compradores ou 
coleccionadores. 
- Não deve ser vista como uma alternativa pura e dura às crises. Esta ideia de 
que esta é uma área alternativa pura e dura às crises é uma coisa que tem menos de 
vinte anos. Aquilo que nós vendemos hoje em dia, que tenha mais de cem anos não foi 
comprado por investimento por ninguém. Foi comprado por gente de coração e 
colecção. Ponto. Os objectos que nós temos aqui que são comprados como 
investimento, foram comprados normalmente há menos de vinte e cinco, trinta anos. 
Porque antes disso não eram pensados como tal. Eram bons negócios quando 
normalmente as compras eram feitas a longo prazo e sempre funcionou assim. O erro é 
partir do princípio que na área da arte se pode fazer uma compra hoje para vender 
amanhã com lucro. Bom, isso é a parte do comerciante. Mas é um risco que ele corre. 
Pode comprá-la hoje, pode vendê-la amanhã, pode vendê-la de amanhã a um ano. Ou 
mais. E não ter lucro nenhum. Noventa e nove das pessoas que compravam em leilão 
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até há uns anos atrás, compravam porque gostaram, para a sua decoração, para a sua 
colecção. Não compravam hoje a pensar que “amanhã vou vender com lucro”. E isso, 
esse tipo de posição, é um dos principais culpados da situação do mercado de arte, 
porque é uma «financização», se essa palavra existe, do mercado de arte. 
 
- O que me interessa mais é precisamente a arte contemporânea. Pintura, 
escultura…  
- Quando me perguntou em relação aos novos compradores, em comprar a arte 
como fuga da crise, todo e qualquer investimento, em qualquer meio - incluindo a arte - 
que seja feito numa situação de crise, tem duas hipóteses: ou é bem feito, ou é mal feito. 
Se é mal feito, nunca dá logo lucro nenhum. Se for bem feito, poderá vir a dar lucro a 
médio prazo. Nunca a curto prazo. Esse é o grande erro desse mercado. Nunca a curto 
prazo. Médio e longo prazo é sempre um bom investimento. Obviamente, desde que a 
pessoa não compre por um milhão uma coisa que vale logo ali mil. Mas pronto. Se for 
feito com princípio, meio e fim e tendo em atenção os valores que são praticados no 
mercado, com cuidado, é um bom investimento. Agora, na maior parte das vezes não 
tem sido e isso é outra história. 
 
- A pergunta que eu lhe faria era se tem notado uma camada de população mais 
jovem? 
- Não agora. 
 
- Não agora? 
- Isso aconteceu há seis anos atrás. Aconteceu há cerca de cinco, seis anos 
atrás. Já um bocadinho fora do momento certo, porque houve uma série de gente mais 
nova que foi comprar arte moderna em galeria e só depois é que chegou a leilões. E 
quando chegou aos leilões, já os preços não estavam de molde a servirem de refúgio. 
Estavam bastante elevados e foram feitas muitas compras nesse período, até há seis 
anos atrás, até há dois anos atrás, três anos que estão fora da realidade e não sei se 
alguma vez voltarão à realidade. 
 
- Digamos que foi uma época de um maior boom. 
- Euforia. 
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- Voltando àquilo de que estávamos a falar: a arte como investimento. É uma 
pergunta frequente de quem quer comprar. Não é que eu realmente concorde e penso 
que também não concorda com esta afirmação. Mas também há uma dose, digamos, de 
paixão para quem compra arte, na aquisição da compra.  
A minha pergunta é: investimento ou paixão, qual, segundo a sua opinião, pesa 
mais na balança? 
- Ambas as situações. Há as duas coisas. Há quem compre e não desenvolve, 
está lá em casa guardado, dentro da caixinha. E há quem compre e pendure e adore e 
não queira vender tão cedo. Há as duas situações. E são ambas situações paralelas e 
acontecem em leilão. E depois há os comerciantes, que por necessidade, têm de 
comprar para vender. Agora em relação a coleccionadores e investidores há as duas 
situações. Normalmente, o coleccionador compra para pendurar lá em casa, porque 
gosta e porque não sei quê. E há o tal investidor puro e duro que agarra a embalagem.  
 
- Pela sua experiência, eles licitam até a um determinado montante que têm em 
mente, ou segue o impulso e vão até ao fim? 
- Normalmente têm um montante na cabeça. Quem normalmente licita com o 
coração é o coleccionador. Quem licita com a carteira é o investidor.  
 
- Neste processo que às vezes pode ser surpreendente, há peças que podem ter 
subidas inesperadas, que não se está à espera e outras que tinham alguma expectativa e 
que ficam pela base ou perto da base. Tem na memória algum episódio significativo? 
- Não, não tenho na memória, porque repare uma coisa: nós fazemos um leilão 
por mês. 
 
- É portanto uma actividade muito dinâmica, muito regular para uma leiloeira. 
- Nós, neste momento, estamos a montar uma exposição, estamos a catalogar 
para o próximo leilão. Já não estamos a catalogar este, este já é passado, quase. E o 
último leilão foi feito na semana de 20 de Dezembro. Portanto, a nossa memória tem de 
ser muito limpa, muito limpa, mas posso arranjar-lhe exemplos. 
 
- Tem mais actividade do que normalmente as galerias em termos de exposições. 
- Mais, muito mais, não tem rigorosamente nada a ver. Quanto aos resultados 
finais, não têm comparação possível. 
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- São coisas diferentes. 
- Já houve alturas em que não foi. 
 
- Sim, porque a actividade leiloeira tem vindo a desenvolver-se. 
- Bom, em relação a situações em que as peças começam com um valor 
relativamente conservador e atingem valores muitíssimo elevados, existem em todos os 
leilões. Algumas situações em que podem ser valores estonteantes. Nós tivemos um 
leilão há cinco anos atrás, em que vendemos quatro Amadeo de Souza Cardoso e que 
começaram na casa dos oitenta, noventa e fizeram duzentos mil, cada um. Portanto 
estamos a falar de valores bastante elevados. É óbvio que pode-me dizer “mas isso é 
Amadeo de Souza Cardoso!”. 
 
- Já que está a falar nisso: é esse o preço recorde da arte portuguesa? Duzentos 
mil, duzentos e tal mil? 
- Não. Eu soube que houve uma obra da Paula Rego que foi vendida no Porto 
por quatrocentos e tal mil euros, mas não vi confirmação. Foi uma notícia num jornal, 
uma coisinha pequena. Disse que tinha sido vendida uma Paula Rego no Porto, não sei 
em que leiloeira, deve ter sido a São Domingos e quem a tinha comprado tinha sido o 
Oliveira, o tipo que controla o Futebol Clube do Porto. Se é verdade, será a peça mais 
cara vendida em leilão em Portugal. Não tenho a certeza. Caso não seja, há várias 
situações de duzentos mil euros, duzentos e cinquenta mil euros. 
 
- Estamos a falar de artistas como Paula Rego, Júlio Pomar Vieira da Silva. 
- Só e mais nada. Pode acabar com a lista aí. Porque depois, depois tem as 
coisas do Almada que têm valores elevados. Tem coisas do Amadeo de Souza Cardoso 
que têm valores elevados nos duzentos e tal mil. Depois houve coisas do Malhoa que se 
venderam por preços elevados, mas nunca em leilão. Já houve venda de meio milhão de 
euros do Malhoa, mas nunca em leilão. Mas pronto, a situação fundamentalmente é 
esta. Para todos os efeitos temos um mercado. 
 
- A lista acaba aí? 
- Acaba.  
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- Depois os outros são a nível de arte moderna, não é? Amadeo, Almada, esses 
mais para trás, Malhoa, Sousa Pinto... 
- Acabou. Sousa Pinto não teve um lugar forte, Sousa Pinto foi vendido por 
duzentos e vinte e tal mil euros. Temos um Columbano por duzentos e quarenta e cinco 
mil. 
 
- Columbano, era esse que eu também queria. 
- Mas estamos a dizer um quadro de cada. Mais nada. A isto não há nenhum 
pintor que nós possamos acrescentar a esta lista que faça um valor acima dos cento e 
tal mil euros. O Júlio Pomar, a Vieira da Silva, a Paula Rego, o Malhoa, o Sousa Pinto 
e o Columbano. São seis. Acabou-se. São estes os que vendem acima dos cento e tal mil 
euros. Nós, no ano passado vendemos um Pomar por noventa e oito, cem mil euros foi o 
recorde do ano passado. Mas curiosamente, no último leilão do ano passado vendemos 
um anel por cem mil euros. Quando era cinquenta mil, fez cem mil. 
 
- Um anel? 
- Um anel.  
 
- Isso já é outro campeonato, não é? 
- São outros campeonatos. É um campeonato que há pouco tempo atrás não era 
muito significativo em valores elevados, mas hoje em dia já é muito significativo. Nós 
nesse mesmo leilão, vendemos em joalharia cem mil euros para uma coisa, trinta mil 
euros para outra coisa, quarenta mil para outra. Já é outra situação.  
 
- Continuando a falar dos artistas. Há artistas, como nós vimos aqui, que 
sistematicamente aparecem em leilões, aqueles quatro de que estivemos a falar aqui: a 
Paula Rego, o Júlio Pomar, a Vieira da Silva... 
- O Júlio Resende... 
 
- O Resende também. Qual é na sua opinião o impacto do leilão na carreira do 
artista? 
- É muitíssimo importante. Porque é a única situação em que um preço atingido 
em leilão é público, verificável e é publicado normalmente. Essa situação vai marcar o 
valor que depois poderá subir no mercado. Depois vamos a casa de alguém e não nos 
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dizem que na galeria x ou y está um quadro assim. Dizem-nos que no leilão tal ou tal 
foi vendido um quadro por x. A galeria sabe que se vender um quadro por dez e chegar 
lá uma pessoa e oferecer nove, pode vendê-lo por nove porque tem as suas margens na 
galeria. No caso do leilão, a pessoa está aqui e o quadro está por dez e o valor só pode 
ir para cima. E aqui as pessoas vão discutir para pagar mais. 
 
- São realidades diferentes. Qual é o processo através do qual o artista entra em 
leilão? 
- O artista normalmente não entra em leilão. 
 
- Portanto ele vem através de…? 
- Vem através do coleccionador, vem através do galerista, vem através das mais 
diversas situações. Chega-nos aqui alguém que diz “eu tenho este quadro do Pomar 
para vender, comprei-o há vinte anos”. 
 
- Falando dos artistas mais novos: há artistas relativamente conhecidos? 
- Pouco conhecidos. 
 
- Pouco conhecidos? Eles vêm, digamos, num pack de coleccionador, por 
exemplo.  
- Podem vir de várias maneiras. Podem vir de um pack de um coleccionador, 
podem vir de uma galeria, que vem ter connosco e que precise de vender com 
insistência, podem vir sozinhos. 
 
- Portanto há essas várias situações? 
- Eu tenho este quadro. Um galerista diz: “eu tenho quadros deste” e nós 
normalmente não aceitamos mais do que dois ou três de cada um para cada leilão. 
 
- Mas qual é a vossa análise? Vocês não aceitam qualquer galerista. 
- Baseamo-nos nos precedentes de venda que estão publicados, nos nossos 
precedentes de venda que estão publicados ou não, conforme forem do ano passado ou 
de há quatro anos, uma vez que os nossos dados de cada leilão são consultáveis no 
nosso site, de há quantos leilões para trás. Eles são publicados, para todos os efeitos. E 
se houve ou não interesse, porque se de um pintor aparecem aqui quatro ou cinco 
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quadros ao longo de um ano e se vende um, não tem muito interesse. Se nos aparecem 
quatro ou cinco quadros e se vendem todos, tem interesse. Se não sobem, há um preço 
errado.  
 
- A condicionante é o mercado. 
- É o mercado. Por exemplo, o galerista diz-me assim “ah, este quadro está a x, 
não posso pôr por menos do que isto”. Então nós vamos analisar quais foram os 
valores atingidos. Se estivermos dentro da margem, tudo bem. Se não estivermos dentro 
da margem, nem sequer aconselhamos a pôr em leilão. A fim de contas, um quadro que 
vá a leilão com a publicidade que um leilão tem, se tiver o valor errado, a médio ou a 
longo prazo o quadro está «queimado». O galerista não pode errar no quadro e tornar 
a pô-lo na galeria pelo preço que estava a pedir na galeria. Se ele está a pedir quinze e 
depois pôs por dez em leilão e não se vende, não volta para a galeria a vender por 
quinze. Há uma grande fatia do mercado que reconheceu o quadro, não é? Em relação 
ao coleccionador particular, comprou o quadro nos últimos cinco anos, o preço que 
pagou normalmente é um preço elevado. Se comprou em galeria, ou comprou em leilão 
em competição com outras pessoas, para repor o quadro neste momento, terá que pôr o 
quadro com um valor atractivo, para que os outros. Porque ele foi o último, que pagou 
mais caro e é o que está a vender agora. Se foi o que vendeu mais caro, o que nós 
teremos de pensar é pôr um valor mais atractivo para que os outros que jogaram, 
agora queiram eventualmente comprar o quadro. 
 
- É neste factor que se baseia o acto do leilão? 
- É. 
 
- No factor de haver, digamos, um preço atractivo para chamar o público. 
- Exactamente. Funciona exactamente assim, porque basta nós termos um leilão 
onde duas ou três pessoas competem pela mesma peça. Se nós tivermos duas ou três 
pessoas a competirem a mesma peça, nós temos a venda feita. Se o valor for um 
bocadinho atractivo, há clientela para comprar aquilo. E depois para lutar uns contra 
os outros para comprar o quadro, ou escultura. 
 
- O Palácio Correio Velho colabora com outras leiloeiras fora de Portugal? 
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- Sim. Já tivemos durante alguns anos uma ligação com a Sotheby’s que 
entretanto terminou, numa altura em que houve um escândalo com a Sotheby’s a nível 
internacional e houve uma remodelação da Sotheby’s a nível internacional. E no 
âmbito dessa renovação, essa colaboração terminou. Hoje em dia, nós temos uma 
colaboração com a Christie’s, fundamentalmente em arte, na parte das antiguidades. 
Se nos surge aqui alguma obra de um pintor contemporâneo, moderno ou 
contemporâneo, que tenha mais cotação a nível internacional, nós temos essa 
colaboração.  
 
- Activa? Com a Christie’sde...? 
- Activa, de toda a parte do mundo. Dirigimo-nos directamente ao escritório em 
Londres e a partir daí são encaminhados para o departamento certo, para falarmos 
directamente com alguém do departamento. 
 
- Estiveram durante muitos anos ligados à Sotheby’s? 
- Durante muitos anos estivemos ligados à Sotheby’s, fomos inclusivamente o 
representante da Sotheby’s em Portugal. 
 
- Era essa a ideia que eu tinha. Mas já não o são neste momento? 
- Não, já não somos. Mudámos de todo. Na remodelação, em caso concreto 
nessa altura, a Sotheby’s terminou com os escritórios que tinha na Itália, em Milão, na 
Espanha, em Barcelona, em Paris, na Província. Aqui também acabou a nossa ligação, 
o representante continuou a ser um representante em Portugal. 
 
- Mas só existe essa colaboração quando se trata de algum artista em termos 
internacionais? 
- Obviamente, sim. 
 
- Não há, portanto, artistas portugueses nessa colaboração? 
- Não, não se justifica. Nós temos de ter a noção, por muito que nos desagrade 
que 99,9% dos nossos artistas, chegando ali a Badajoz, ninguém sabe quem são. Custa 
muito. 
 
- Há dois ou três. 
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- Por isso é que eu digo 99,9%, há ali uma margem de 0,1%. Eu dou-lhe um 
exemplo. Há uns anos atrás, aqui há dez anos atrás, foram entregar nos escritórios da 
Sotheby’s em Nova Iorque, por um senhor que veio do Brasil, um quadro do Malhoa. 
Uma peça muito importante, do ponto de vista da história do Malhoa. E há uma 
pequena frase que os peritos das leiloeiras internacionais escrevem nas fichas ou nas 
fotografias, que é NSV. E eles escreveram na parte de trás da fotografia do quadro do 
Malhoa, NSV, «no sale value». Estamos a falar de um quadro do Malhoa, que se vende 
em Portugal a qualquer coisa como 150, 180 mil euros. O que é que acontece? O 
conhecimento do Malhoa no mercado internacional não é significativo. E a culpa é 
nossa. 
 
- Isso talvez não aconteça com o Amadeo, por exemplo. 
- Está bem, mas o Malhoa esteve anos no Brasil. Mas a culpa é nossa. Ponto. 
Acabou. O Amadeo teve exposições nos Estados Unidos, foi uma sorte diabólica. Levou 
para lá seis quadros, vendeu um ou dois, trouxe os outros e um andou desaparecido até 
há quatro ou cinco anos atrás. E ninguém sabia o que era. A culpa é nossa. E eu digo 
que a culpa é nossa e não vale a pena estarmos a dizer que não. Nós, se não 
divulgarmos os nossos artistas - não em português, mas em inglês, em francês ou em 
alemão, japonês, whathever - não temos hipótese rigorosamente nenhuma. Um 
contemporâneo espanhol do Malhoa, chama-se Sorolla e pinta espantosamente bem. É 
uma técnica fabulosa e os quadros de Sorolla vendem-se por milhões. Em qualquer 
parte do mundo. 
 
- Espanha tem outro marketing em relação aos seus artistas. 
- Está bem, nunca deixaram de o tratar. Periodicamente o Estado espanhol 
organiza uma exposição de perspectiva do Sorolla. Não é preciso mais nada. Colocam 
na memória das pessoas outra vez. O último que colocou foi numa exposição em Paris 
do Sorolla com um americano, que pintaram juntos nos Estados Unidos. Era assim de 
gente. A exposição era lindíssima, era fabulosa. 
 
- O nosso Estado ultimamente tem-se preocupado mais com alguns artistas 
contemporâneos, mas tem deixado um bocado de lado os anteriores. 
- E tem uns critérios um bocadinho estranhos. Em relação àquilo que 
perguntava, se tratávamos só de antiguidades em relação à Sotheby’s ou à Christie’s: 
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nós temos objectos de arte decorativa em Portugal que interessam ao mercado 
internacional, temos muito pouca pintura portuguesa ou praticamente nenhuma. 
 
- Nós só temos praticamente arte decorativa. 
- Exactamente. Nós não temos praticamente nenhuma pintura portuguesa que 
interesse ao mercado internacional. Temos alguma pintura estrangeira antiga que está 
em Portugal e que interessa ao mercado internacional. Pintura moderna ou 
contemporânea, muito pouca. Se temos, são coisas que entraram recentemente e 
portanto estiveram no mercado há uns vinte ou trinta anos, portanto são perfeitamente 
conhecidas. Há surpresas. Há pouco tempo tivemos um cliente que comprou umas 
coisas na China há vinte anos atrás e que agora vendeu a nível internacional em Nova 
Iorque por dois zeros a mais do que tinha comprado. Uma coisa muito agradável. 
Comprou uma coisa na China que depois foi capa de catálogo em Nova Iorque. Mas 
esperou vinte anos e podia não ter valorizado nada. 
 
- Sim, a arte é uma coisa que tem que, digamos, marinar algum tempo, não é? 
- Exactamente. O problema é quando as pessoas não querem aceitar que... 
 
- Não pode ser vista como um mercado bolsista, não é? De maneira nenhuma. 
- Esse é o erro. Fundamental. Quando há bocadinho perguntava em relação aos 
pintores mais jovens, nós fizemos uma experiência há uns anos atrás, de um concurso 
de pintura do Rohtschild e nós associámo-nos. Eles receberam obras de quinhentos e 
não sei quantos candidatos. Nós fizemos a exposição no andar de cima, uma exposição 
que eram quinhentas e tal obras de pintores, dos mais diversos tamanhos, das mais 
diversas idades. 
 
- Pintores desconhecidos? 
- Pintores pouco reconhecidos, menores de trinta anos acho eu. Acho que esse 
era um dos critérios. 
 
- Eu tenho ideia dessa exposição. 
- Nós fizemos isso. Depois, os que foram premiados não foram a leilão, foram 
para a colecção do Banco. Os primeiros dez, acho eu. Todos os outros foram a leilão. E 
nós na altura dissemos, vamos pôr um valor base para qualquer obra de todos estes a 
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quinhentos euros. Bem, são pintores que não têm currículo, não têm nada. Houve uma 
série de pintores jovenzinhos que não quiseram aceitar de maneira nenhuma, porque já 
estavam a vender em galeria num valor muito mais elevado e não queriam fazer isso 
foram-se embora. Outros que aceitaram, uns venderam por 500, outros por 450, outros 
venderam por 800, outros venderam por 1000, mas foi lançamento no fim de contas. É 
uma coisa que deu uma trabalheira monumental. 
 
- Não é essa a vossa especialidade? 
- Não, foi uma experiência interessante. E correu razoavelmente bem. Se o 
mercado não tivesse dado tantas voltas, provavelmente continuaríamos a fazer. Mas o 
mercado deu voltas demasiadas e não tem hipótese rigorosamente nenhuma, não 
estamos em altura de fazer determinados tipos de brincadeiras. Mas repare, vi muitas 
situações de pessoas que concorreram àquele prémio, já expondo em galerias, não o 
tendo referido. Mas quando na altura nós dissemos que íamos pôr em leilão por 500 
euros, “ah, não, não, não, que eu vendo na galeria por 1000!”. Teria sido suficiente 
para terem sido anulados do concurso. Fazia parte das regras. 
 
- Exacto. Às vezes, mesmo indo a leilão por 500, isso não quer dizer que não 
possa subir. 
- Não há limite. Tudo depende depois do interesse que o público tenha. Nós 
temos situações muito complicadas de galeristas que nos entregam coisas aqui, que 
tiveram em galeria por 200, 300, 500 mil e tal e vão à praça por 100 e por 50 e 
ninguém compra. Ninguém compra mesmo. É muito complicado. Nós muitas vezes 
fazemos por uma questão de ajudar a galeria porque já não conseguem. Portanto tem 
aí a resposta. 
 
- Qual é a sua opinião sobre o coleccionismo de arte em Portugal? É uma 
pergunta um bocado vaga, mas é uma pergunta pertinente. 
- É. Hoje em dia o termo coleccionismo é um termo que é normalmente aplicado 
para cromos, caricas, canetas, não sei quantos, não sei que mais. 
 
- Exacto. 
- Esse mercado sempre existiu, sempre esteve vivo e vai alegremente mexendo. 
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- Eu estou a referir-me a coleccionismo de arte. 
- Ah, colecções de arte. Na maior parte dos casos, as colecções de arte que nós 
conhecemos – e nós vamos fazer muitas avaliações a casa das pessoas - na maior parte 
dos casos as coisas foram feitas sem critérios. Foram comprados por aconselhamento 
às vezes não muito bom, na maior parte dos casos as pessoas têm esses ajuntamentos 
de quadros e de esculturas e não sabem nem quem são os autores: “como é que se 
chama? Ah, já não me lembro”. “Depois aquele além esteve exposto, como é que se 
chama? Não sei”. E isto correu a casa toda. Não é um caso ou dois, são muitos. E 
foram coisa que foram pagas, nestes casos, nos valores das centenas de milhares de 
euros. Isto não é critério nenhum. Foram compradas no mercado internacional em 
altura de alta e portanto mesmo no mercado internacional hoje em dia não vamos 
atingir os valores que atingiram. Portanto, não houve critério. Não houve dizer assim: 
“eu vou comprar só um determinado pintor ou um período de um pintor ou vou 
comprar um período de vários pintores, que pintaram todos mais ou menos na mesma 
época, com mesmo tipo de estilo, com as mesmas influências”. Não há isso. Isso é 
demasiado intelectual. Aqui no Palácio Correio Velho, já existe há 23 anos, estou cá 
desde o segundo, terceiro mês do Palácio Correio Velho e vi desaparecerem uma série 
de coleccionadores que eram muito ecléticos e que abrangiam largos campos: desde a 
antiguidade à arte moderna. Depois, como compravam com critério, sabiam o que 
compravam e às vezes até gostavam de arriscar numa outra coisa mais moderna, mas 
sabiam o que compravam. Para o bem e para o mal, normalmente não tinham grande 
aconselhamento. Na maior parte dos casos resultou para o bem. Mais modernamente, 
também é outra coisa, normalmente não tinham muito dinheiro mas sabiam aplicá-lo. 
Nas situações mais modernas, dão-se situações precisamente ao contrário: há muito 
dinheiro - ou houve - que não foi bem aplicado, foram ajudados, aconselhados e os 
resultados normalmente não foram bons. Até porque no primeiro caso, as colecções 
foram feitas ao longo de trinta, quarenta anos e no segundo caso, foram feitas ao longo 
de cinco, dez anos. Era preciso preencher, comprar com uma enorme falta de critério. 
 
- Terá sido naquela época de oitenta e tal? 
- De oitenta e seis para cá. Portanto, os últimos vinte e poucos anos. Que teve o 
condão de fazer tudo isto. Teve o condão de criar colecções que nós neste momento 
estamos a vender porque não têm pé para sustentar. Colecções que nós hoje em dia 
estamos a vender porque o coleccionador morreu e a família, como é óbvio, tem 
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descendentes que não querem espalhar a colecção, querem dividir a colecção e querem 
vender parte da colecção. Ou por outro lado, há os mais modernos que já não 
conseguem manter a colecção: não têm dinheiro, correu mal, negócios, etc. São duas 
situações... 
 
- É por isso que está a falar das colecções que perduram por gerações, não é? 
- Exactamente. E mesmo que não seja por gerações, repare: um coleccionador 
que eu vi e que infelizmente morreu, de um tipo que desapareceram vários ao longo 
destes vinte e tal anos, que tinham formado colecções ao longo de uma data de anos, 
eles próprios, sozinhos. A sua colecção foi feita ao longo de quarenta anos, cinquenta 
anos. 
 
- O Manuel de Brito, por exemplo? 
- O Manuel de Brito foi um caso. E depois outros. O Manuel de Brito é o da 
galeria, o Jorge de Brito, o coleccionador. 
 
- Jaime Isidoro? 
- Jaime Isidoro também. Aí estamos só a falar de pintura e eu tenho quatro ou 
cinco que também tinham pintura, mas que abrangem tudo. De facto, quando chegamos 
a casa, há pratas dos séculos XV, XVI, XVII, XVIII e XIX e porcelana, pinturas desde o 
século XVIII até ao século XXI, portanto é completamente abrangente. E é tudo 
integrado umas coisas nas outras. Por exemplo, mobília antiga com quadros ultra-
modernos, coisas que têm um enorme enquadramento e que foram pensadas pelo 
próprio ou ele e a família e que foram ponderadas e portanto têm pés para andar. 
Porque no fim de contas, quando é preciso fazer um leilão, ou uma partilha disto ou 
fazer uma avaliação, há muito por onde uma colecção possa dar. Aquilo pode vir a 
render uma data de dinheiro, porque quando as coisas aparecerem para vender, há um 
leque muito aberto de potenciais compradores: os do mobiliário, os da prata, os da 
faiança, os da porcelana, etc. Enquanto as coisas mais modernas é só pintura. 
 
- Hoje em dia isso está a acabar, não é? 
- Esses coleccionadores acabaram.  
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- Esse coleccionismo abrangente que envolve o mobiliário, a joalharia, a 
faiança...? 
- Sim, esse tipo de colecção acabou. Ainda há pouco tempo um cliente me 
perguntava em relação a várias coisas. A minha área de maior conhecimento é a 
ourivesaria portuguesa e ele perguntava-me com quem é que eu conversava aqui nas 
exposições. Tenho uma pena, porque entretanto há três ou quatro coleccionadores que 
morreram. Nós gostávamos muito de conversar, porque vinha uma peça, validávamos a 
peça, éramos capazes de estar aqui duas horas com a peça e hoje em dia não há 
praticamente ninguém com quem se possa fazer isso. A maior parte dos 
coleccionadores mais novos não têm traquejo suficiente e não sabem. Os 
coleccionadores mais velhos já terminaram. 
 
- E hoje em dia penso que já não há tanto essa forma abrangente de 
coleccionismo. 
- Não, não há. Não há de maneira nenhuma. 
 
- Numa geração anterior ou há duas gerações atrás, havia muito o coleccionismo. 
Sei até pelos meus pais, que tinham bastante mobiliário, tinham louça... Penso que isso 
veio a desaparecer e que se especializou mais. 
- Sim, sim. Agora como é que isto vai evoluir? Não faço a mais pequena ideia. 
No caso português, eu estou convencido que é capaz de vir a ter um regresso às 
colecções ou espírito de colecção mais antigo. Isto porque as pessoas que tenham um 
pouco de memória deveriam lembrar-se no que é que aconteceu na década de oitenta, 
no meio da década de oitenta até ao final da década de 2010. Ou seja, houve umas 
altas monumentais, umas inflações monumentais, umas especulações monumentais e 
depois as coisas mudaram e houve outras vez especulações.  
 
- Mas está a falar-me de implicações em termos gerais? 
- Tudo, tudo. 
 
- Portanto, louça, mobiliário? 
- Por exemplo, o caso do mobiliário: a partir do meio da década de oitenta, 
princípios da década de noventa, começou a desvalorizar a nível mundial. O mobiliário 
antigo, começou a descer. Hoje há as mudanças de gosto. Este é um jornal de 
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antiguidades que eu recebo todas as semanas. E vinha ontem um pequeno artigo, 
dizendo que houve um inquérito para a associação dos antiquários, a nível inglês, em 
relação ao comportamento das pessoas face à sala de jantar. A sala de jantar está a 
desaparecer. As pessoas, mesmo nas remodelações que fazem nas casas modernas, 
juntam a sala da cozinha e a sala de jantar. A sala de jantar deixa de ter o formal para 
o jantar, mesa comprida, cadeiras... O que é que isso faz? Faz com que os preços das 
mesas de jantar vão por aí abaixo. As chamadas cadeiras de casa de jantar, mesas de 
encostar, os aparadores, tudo isso vem por aí abaixo. As antigas cómodas que se 
colocavam nos quartos deixam de ter razão de ser, porque todos os quartos têm 
armários. Os roupeiros não têm qualquer venda porque não há necessidade de os ter. E 
a lista continua. O mobiliário deixa de ter interesse porque deixa de ter utilidade. Pura 
e simplesmente. 
 
- E tem que competir também com o novo design de mobiliário, que é ambém 
bastante atraente, não é? 
- Tudo isso. Antigamente desenhava-se um mobiliário com o objectivo utilitário 
de se lá pôr coisas dentro. Mas hoje em dia essas coisas estão metidas nos armários 
que estão metidos na parede e que não têm estilo. Está na parede, acabou. Não se vai 
comprar uma cómoda para ter cómodas vazias. 
 
- Quando dizia que, na sua opinião, vai voltar a haver esse sentido mais lato de 
coleccionismo, está a referir-se a quê? 
- A objectos decorativos. Não necessariamente mobiliário, mas outro tipo de 
objectos. Até por uma razão simples: nós estamos neste momento, a praticar nalgumas 
áreas das antiguidades, preços equivalentes a 1953. 
 
- Antes de haver aquele boom? 
- Antes de haver tudo. Eu comecei a ir a leilões tinha para aí cinco ou seis anos. 
Fui a leilões praticamente toda a minha vida. Em Portugal - em Lisboa 
fundamentalmente - deixaram de se fazer leilões entre 1974 e 1984. E quando 
regressam os leilões, havia uma fome de leilões que não tem explicação. Eu comecei de 
novo a ir a leilões logo a seguir. Nessa altura estava ainda na faculdade, depois a 
seguir estive a trabalhar no Palácio da Pena e os leilões eram uma loucura. Pagaram-
se preços perfeitamente astronómicos. E ainda não tinha começado a chegar o dinheiro 
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da CEE. Quando começou a chegar o dinheiro da Comunidade Europeia, então aí é 
como se fosse tudo descarregado. E tudo isso foi por aí fora.  
 
- Seguiu-se em termos de arte contemporânea? 
- Tudo. Nós já estamos numa situação em que vale a pena começar a pensar em 
fazer colecções à antiga. Porque os preços das coisas já estão de há trinta e cinco anos 
atrás. Se uma pessoa quiser fazer uma colecção de faiança pode comprar faiança 
barata, consegue comprar porcelana barata, consegue comprar algum mobiliário, até 
por questão de enquadramento, consegue comprar barato. A pintura antiga está barata 
em comparação com a pintura moderna. A pintura antiga está completamente de borla, 
comparada com a pintura contemporânea. 
 
- Está a falar de pintura antiga portuguesa? 
- Não, não. Eu não digo sequer pintura antiga portuguesa. Pintura holandesa, 
de que nos aparecem aqui quadros que não são nada de especial; quadros ingleses, 
quadros franceses. Todo esse tipo de mobiliário está a 300 euros, 400, 500 euros, o que 
é isso num quadro de pintura contemporânea? Nada. 
 
- E quando está afalar de pintura moderna que também está barata, está a referir-
se a quê? 
- Aqueles pintores que são menos conhecidos, aqueles pintores que começaram 
a entrar no mercado há trinta ou quarenta anos, há muitos que não disparam, que não 
saem dos trezentos, dos quatrocentos euros, não sai daí, não vale a pena tentar. Esses, 
quem os quiser comprar, não compra por investimento, não é por aí que vai. 
 
- Sim, sim, claro. Eu estou a falar de pintura moderna, do nosso Modernismo. 
Isso aí continua a valorizar-se. Estou a falar de Carlos Botelho, de Eduardo Viana. 
- Continua. Sim, mas vendeu-se um quadro de Eduardo Viana também já por 
cento e tal mil euros o recorde. 
 
- E Carlos Botelho, é também um artista bastante procurado? 
- Sim, é bastante procurado. 
 
- Mas não atinge os mesmos valores. 
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- Também tem valores muito elevados. Mas não tem aparecido nada de 
importante dele, têm aparecido coisas relativamente pequenas, portanto não atingem 
valores por aí além. Do Eduardo Viana, têm aparecido coisas interessantes, do Dórdio 
também têm aparecido umas coisas interessantes. Alguns destes também atingem uns 
valores mais atractivos. Também porque não aparece muita coisa no mercado ao 
mesmo tempo. 
 
- Já agora, o que é que na sua opinião faz um bom coleccionador? 
- Tem de ter alguma dedicação à sua colecção. Deve conhecer aquilo que 
colecciona. Quando digo conhecer, é conhecer a sério. Não é alguém que faça colecção 
da Companhia das Índias, que compra uma peça da Vista Alegre e vai achar que aquilo 
é uma peça interessante. Isso aí é burrice total. Um coleccionador de faiança deve 
saber identificar a maioria das fábricas portuguesas. Um coleccionador da Companhia 
das Índias deve saber as épocas. Um coleccionador de pintura deve especializar-se 
numa determinada área, se é para coleccionar a sério. Há uma coisa que é: “ah, vou 
decorar a casa” e então pode-se ir decorando a casa com diversas áreas, não necessita 
de ser um coleccionador. Agora, se quer especializar-se num pintor ou numa época, 
deve conhecer essa época, deve ser capaz de, num leilão ou numa exposição, sem saber 
de quem é aquele quadro, enquadrá-lo mais ou menos, saber que aquilo deve ser anos 
cinquenta ou final dos anos oitenta. Deve saber a sério da sua área e estar informado 
acerca do valor de mercado. É fundamental. Com isto já tem sorte. 
 
- E quais seriam os conselhos que daria a uma pessoa que quisesse começar a 
coleccionar? 
- Há uns anos atrás, dei uma entrevista e no fim da entrevista disse ao 
entrevistador: “faça-me um favor, na última linha da entrevista, ponha várias vezes 
isto: informe-se, informe-se, informe-se”. Fundamentalmente é isso. Nunca se deve ir 
comprar qualquer coisa de impulso. Deve-se organizar, deve-se falar com o vendedor, 
deve-se perguntar a opinião a alguém em quem se tem confiança. 
 
- Que pode não ser um crítico de arte, pode não ser um curador, pode não ser um 
artadviser. 
- Não, não! Não deve ser! Tenho demasiados exemplos em que coisas dessas 
correram mal. A pessoa pode pedir opinião ao seu marido ou mulher... 
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- Actualmente há colecções que são feitas - e colecções grandes - com críticos de 
arte, com advisers... 
- Quero ver onde elas estarão daqui a vinte anos. Os vários exemplos que eu 
conheço de lá de fora fizeram um grande buraco. Até porque normalmente o que 
acontece é que mais cedo ou mais tarde, o curador, o artadviser, o não-sei-quê vai-se a 
descobrir que anda a receber uns pózinhos por fora. Para aconselhar isto, para 
aconselhar aquilo. Nós temos demasiadas situações, nós vestimos diversas peles aqui 
no Palácio Correio Velho. Uma das peles que nós investimos é a do bombeiro, que é 
quando nós chegamos a casa dos clientes já tudo deu para o torto, só falta mesmo o 
incêndio. Porque as pessoas compraram aceitando a opinião do vendedor só. 
 
- E dá para o torto? 
- Largamente, fortemente, monstruosamente para o torto. 
 
- Também há colecções que são feitas realmente a solo, quase. Estou a referir-
me por exemplo à colecção do Artur Jorge, que é uma boa colecção, uma colecção 
excelente, embora ele já tenha vendido a maior parte.  
- Certo, mas o Artur Jorge não é um exemplo de uma pessoa ignorante. É uma 
pessoa que lê, é uma pessoa que estuda, é uma pessoa que se informa. Esteve uma data 
de anos em França, percorreu o mercado e não sei que mais. Uma coisa é o Oliveira 
que compra um quadro da Paula Rego por quatrocentos e não sei quantos mil euros, 
caído do céu aos trambolhões ninguém sabe muito bem como. Outra coisa é o Artur 
Jorge que andou uma data de anos a comprar. Uma coisa é levar cinco anos a fazer 
uma colecção, outra coisa é levar trinta anos. Há oportunidades que se têm... 
 
- Para si são válidas as colecções que se fazem em cinco anos? 
- Elas válidas são, o problema é o seguinte: têm pernas para andar para os 
vinte anos seguintes? Ou vamos chegar à conclusão que aquilo foi... 
 
- Exacto. Estou a lembrar-me, não tanto aqui a nível nacional, mas a nível 
internacional, de várias colecções que se têm feito assim em meia dúzia de anos, porque 
são pessoas que têm muito dinheiro e que de um dia para o outro fazem uma colecção. 
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- Mas são colecções datadas, são colecções que são fruto daquilo que aparece 
no mercado daquele período. Podiam ter um Bacon melhor, mas não havia nenhum 
Bacon naquela altura que fosse melhor. E em vinte anos, uma pessoa diz: “eu comprei 
este Bacon”... 
 
- Uma colecção é algo que implica algum esforço, algum empenho, sacrifício. 
- Exacto. Não é dizer: “tenho aqui duzentos milhões para gastar, vamos fazer 
uma colecção”. E quer fazer num ano. Estão datadas, normalmente foram 
estupidamente caras. Uma outra colecção, por exemplo, como a do Yves Saint-Laurent, 
que tinha coisas verdadeiramente excepcionais, foi feita ao longo de quarenta anos. E 
foi feita no mercado dos mais diversos sítios, mas foi bem feita. O dinheiro foi 
absolutamente absurdo. Independentemente do facto de as pessoas terem querido 
comprar e pagar valores astronómicos por uma coisa que tinha sido o Yves Saint-
Laurent a comprar. Isso é outra história. Isso é outro facto extremamente importante. 
 
- Claro. Também tinha o nome dele a, digamos, adicionar, não é? Depois as 
leiloeiras funcionam também com esse tipo de coisas, com o facto de venderem algo, a 
peça que vestiu a Elizabeth Taylor no dia tal... 
- O Palácio Correio Velho há uma data de anos atrás, começou a convencer 
clientes que justifica que coloquemos no catálogo: “antiga colecção de” ou “colecção 
de” por baixo da descrição de cada peça... 
 
- Eu tenho visto.  
- O que é que acontece? No resultado final da venda da peça pode funcionar 
cinquenta por cento mais. 
 
- Porque há um fio percursor que as pessoas gostam de seguir, saber a origem e 
que trás algum sentimento de ligação. 
- Exactamente. Um dos grandes problemas que nós temos em Portugal - e eu 
tenho debatido durante muito tempo contra isso quando faço alguma comunicação -é: 
nós temos um verdadeiro horror a guardar papéis. E por isso, se temos um quadro que 
tem uma factura, se temos um móvel, se temos não sei o quê, arranjamos maneira de 
perder o papel. Nós temos situações em que chegamos a casa de alguém que tem um 
quadro não sei de quem, e que diz: “eu tinha um certificado passado pelo autor, mas 
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não sei onde está”. “Eu tenho aqui não sei o quê, não sei que mais, vinha no catálogo 
do leilão onde comprei, tinha imensa informação, mas não sei onde está.” Tudo isso se 
perde. 
 
- É difícil guardar papéis ao longo dos tempos. 
- Os outros conseguem, porque é que nós não conseguimos? Nós temos clientes 
estrangeiros que quando nos pedem informações sobre peças, a primeira coisa que nos 
perguntam é: de onde veio? E eu tenho de dizer: “caiu do céu aos trambolhões”. Não 
posso dizer outra coisa. 
 
- A proveniência é uma coisa importante. 
- A proveniência é fundamental, porque nós só podemos dizer que a peça 
pertenceu à colecção do senhor fulano de tal, é a loucura total. Nós temos tido 
colecções muitíssimo importantes, colecções menos importantes, de todo o tipo. Uma 
das colecções que tivemos aqui - não tinha nada de arte moderna, mas era 
absolutamente espantoso – era uma colecção do senhor António Capucho, o pai do 
senhor presidente de Cascais e que durante oitenta anos coleccionou faiança de 
Portugal, coisas religiosas e livros. Nós fizemos cinco leilões na parte das 
antiguidades, cinco leilões exclusivos. E fizemos já quatro leilões livres. A parte da 
faiança das antiguidades, foi uma perfeita loucura, porque tudo o que era 
coleccionador de faiança, porcelana, objectos antigos, arqueológicos, azulejos, toda a 
gente veio cá, caiu aqui o Carmo e a Trindade. Houve leilões que fizeram três vezes a 
estimativa e estamos numa altura que não é nada de especial. Normalmente não 
acontecem resultados destes. Toda a gente sabia que era a colecção do senhor 
Capucho. Já tinha havido um livro da colecção do senhor Capucho. Tinha havido 
exposições da colecção do senhor Capucho. 
 
- Ele era uma referência incontornável. 
- O Museu de Arte Antiga fazia uma exposição, tinha que lhe ir buscar peças. 
Fizemos a colecção do Hipólito Raposo e foi exactamente a mesma coisa. Era uma 
colecçãozinha pequenina, mas era muitíssimo seleccionada. Fizeram dez vezes a 
estimativa. Nós tivemos na colecção do senhor Capucho um prato da Companhia das 
Índias, partido ao meio, que começou em 500 euros e fez 6500 euros. 
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- Tenho que reconhecer que eu tenho alguns... 
- É um prato tão raro, tão raro, que nunca ninguém tinha visto nenhum. É 
fundamental, a proveniência. E uma colecção feita em cinco anos não tem 
proveniência, ou em quatro anos, não tem proveniência. Aquilo foi um amontoado de 
peças da altura em que era possível comprá-las. Ele estava a gastar dinheiro e 
comprou em quatro anos aquilo tudo. Isso não tem, como estava dizer, sacrifício, não 
tem esforço, não tem meditação, não tem nada. Está aqui o dinheiro, compra. E isso 
não é elaborar uma colecção, é juntar coisas. Não há o espírito. 
 
- Sim, claro, é preciso haver um espírito. 
- Por isso é que eu fico um bocado encanitado quando me perguntou em relação 
ao investimento em arte. 
 
- Porque isso é uma pergunta que muitas pessoas fazem. Eu fui galerista durante 
quinze anos, galerista de gente jovem, alguns menos jovens e mais conhecidos, mas 
essencialmente de artistas emergentes, mas ainda assim as pessoas me perguntavam 
“mas acha que é um bom investimento?” 
- Pois. Há pouco tempo fizeram aqui o lançamento de um programa económico 
e pediram-me se eu dizia aqui umas coisas. E eu a tentar, exactamente como diziam os 
tipos daquele programa dos cómicos, esmiuçar a origem dessa ideia. A origem da ideia 
da arte como investimento começa em 1973 ou 74, em que o fundo de pensões do 
caminho-de-ferro inglês tinha dinheiro, que era uma coisa absolutamente absurda 
arrumado ali num canto da gaveta. E acharam que havia hipótese de se poder 
rentabilizar algum daquele dinheiro. E então agarraram em 0,4% do seu fundo, que 
foram nessa altura quarenta milhões de libras e entregaram a um comité presidido por 
um sujeito da Sotheby’s. E disseram assim: “os senhores têm aqui quarenta milhões 
para rentabilizar este dinheiro”. 
 
- Há ainda aquelas situações, e eu estava a lembrar-me de uma pessoa em 
particular do Engenheiro Ilídio Pinho, da Fundação Ilídio Pinho, que resolveu fazer uma 
colecção de arte em memória do filho. O senhor não tem conhecimento nenhum ou 
praticamente nenhum. 
- Está muito bem acompanhado. 
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- E pediu a um crítico de arte para lhe fazer a colecção. 
- Não foi só um. 
 
- Portanto, há situações excepcionais, em que não são propriamente as pessoas 
que fazem a colecção, mas que por via de outro tipo de situações, pedem a alguém para 
fazer uma colecção. 
- Mas isso ainda é uma excepção dentro de todas as colecções. É uma excepção 
completa. Mas em relação à história: durante os próximos cinco anos, em 1973, na 
altura estava uma crise monumental. Durante os próximos cinco anos iam gastar 
aqueles quarenta milhões. E o que é que eles fizeram? Primeiro: diversificaram ao 
máximo. Segundo: compraram o melhor que podiam comprar. De tal maneira que 
houve coisas que enquanto estiveram na posse daquele fundo, estiveram cotadas em 
museus, porque eram suficientemente representativas para estar em exposição nos 
museus. E começaram a vender dez anos depois. Em 83 começaram a vender e 
venderam até 89. Dos quarenta milhões iniciais, eles fizeram 280 milhões. Portanto, é 
uma rentabilização espectacular, ao longo de quinze anos, fundamentalmente. Mas os 
critérios foram do mais exigente possível. As compras foram feitas em leilões, foram 
feitas em antiquários de toda a parte do mundo. Uma das coisas que era importante, 
era que não podia ser em leilões só da Sotheby’s, não podia ser em leilões só da 
Christie’s, tinha de ser o mais diversificado possível. E havia não sei quantos curadores 
que aconselhavam. Até hoje esta situação é a única que funcionou bem. Mais nenhuma. 
Continua a ser dada como exemplo. Houve fundos imediatamente a seguir que 
quiseram fazer a mesma coisa que nem passarem da abertura da sede. Tudo correu mal 
porque quiseram saltar uma data de etapas. Correu completamente mal. E é aqui que 
começa mesmo a ideia do investimento em arte porque o primeiro correu muito bem, 
porque foi muito bem. E quando acabaram por vender, tinham feito cinco, seis vezes 
mais. 
 
- Está a falar dessa geração de Setenta e tal? 
- 1973 a 1989. Depois acabaram as vendas.  
 
- E refere-se a isso como marco em que a arte esteve ligada ao investimento? 
- Exactamente. Por acaso é curioso, porque nós olhamos para os catálogos da 
Sotheby’s e da Christie’s de Sessenta, e o catálogo da Sotheby’s e da Christie’s são 
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uma coisa. Isto é um catálogo de 1956, que é uma relíquia. Isto é o padrão de como é 
que é o catálogo. Isto é uma feira, mas também é um catálogo. Isto não tem 
rigorosamente nada a ver: havia eventualmente uma fotografia a cores, normalmente 
as fotografias eram todas a preto e branco e a grande maioria das peças não era 
sequer ilustrada. Por isso é que havia descrições muito pormenorizadas. A partir de 
determinada altura, há peças que são mais ilustradas, depois isto tinha uma adenda 
onde estava o texto das outras peças. Mas se nós compararmos isso ao catálogo de hoje 
em dia, ou com o catálogo dos anos noventa, não tem rigorosamente nada a ver. A 
clientela que comprava aí, entendia isso perfeitamente, mesmo com descrições mais 
sumárias, mesmo só com meia dúzia de fotografias, as pessoas sabiam o que é que 
estavam a comprar. Não precisavam tanto do brilho. É o tal espírito. 
 
- Exacto. Também hoje em dia a venda destina-se a um público muito mais 
global, portanto nessa época havia um publico muito mais específico e se calhar mais 
especializado. 
- Claro. Muito bem. Mas em relação à parte do investimento, a situação é 
fundamentalmente essa e eu estou convencido que nós podemos vir a ver um novo 
desenvolvimento do coleccionador com um espírito mais antigo. Neste mercado, quem 
tem possibilidades para comprar coisas de qualidade, tem possibilidade de comprar 
coisas de qualidade a preços atractivos. 
 
- E está-se a referir a…? 
- A tudo. É óbvio que uma pessoa não vai comprar dez cómodas, pôr no 
armazém e esperar que elas valorizem. Mas há outras áreas onde uma pessoa pode vir 
a comprar, porque mais cedo ou mais tarde vão valorizar. Quando nós fazemos uma 
avaliação de uma família cujas peças estão lá em casa, nós vamos encontrar uma 
prateleira do século XVIII que está no sítio onde foi encomendada e uma pessoa não faz 
a mais mínima ideia de quanto aquilo custou. Nós temos também a mania de fazer 
partilha, portanto não tem havido avaliações sucessivas para as peças. Quando nós 
chegamos a um sítio em que as peças estão como esteve no século XVIII ou foram para 
lá no século XIX ou há cento e cinquenta anos atrás, é outro espírito completamente 
diferente. E as pessoas estão muito mais disponíveis para vender e mais contentes, do 
que aquele investidor que diz: “ah, está bem, mas eu paguei 5000 euros há cinco dias 
atrás”.  
34 
 
 
- As pessoas querem, hoje em dia, resultados rápidos. 
- Isso é mau. E não pode ser.  
 
- E pronto, acho que era isto que eu lhe queria perguntar. 
- Nós neste momento temos um leilão de antiguidades preparado, estamos a 
montar a exposição. Estamos a preparar um leilão de arte moderna para o final de 
Fevereiro. 
 
- Só de arte moderna? 
- Só de arte Moderna. 
 
- Moderna e contemporânea? Quando fazem é sempre arte moderna e 
contemporânea? 
- Sim, sim. 
 
- De alguma colecção em particular? 
- Não. São muitos clientes. Aliás, a grande maioria dos leilões que fazemos são 
de muitos clientes diferentes. E temos a grande vantagem de termos uma grande 
maioria de particulares que nos vêm entregar as coisas. É um leque variado de clientes, 
portanto é mais vantajoso. Normalmente é mais variado, porque um traz uma coisa ou 
duas ou quatro, outro traz vinte quadros diferentes. As razões porque as pessoas os 
põem a vender é por morte de alguém, por divórcio, por colecção, por falta de dinheiro. 
Fundamentalmente a situação é esta. 
 
- Quem faz o critério de selecção é... 
- Somos nós. Nós aqui, várias pessoas: eu, a Mariana também me ajuda na 
parte da ourivesaria, etc. Vamos a casa dos clientes, fazemos avaliação, dizemos “isto 
vale a pena, aquilo não vale a pena pôr em leilão”. Normalmente nas partilhas. E: 
“istoaconselhamos a vender e isto não aconselhamos a vender”.  
 
(Entrevista realizada em Janeiro de 2012, na sede do Palácio Correio Velho, em Lisboa) 
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 2.2. Pedro Cunha (Sala Branca) 
 
- As leiloeiras que tradicionalmente existiam no mercado até 2000, até 2002, 
dedicaram-se quase todas elas ao mercado das antiguidades. A única que de facto tinha 
uma componente grande de venda de arte plástica era a leiloeira Leiria e Nascimento. 
Só que de repente a arte começou a valorizar-se e começou a ser aliciante também para 
as outras abrangerem o mercado. 
Não sei se quer saber como é que surge a ideia de se fazer a Sala Branca. 
 
- Sim, a primeira pergunta relacionava-se com isso. A Sala Branca surge em 
2007, correcto? 
- Surge em 2007. 
 
- E a minha pergunta é: quem comprava em 2007, continua a comprar hoje e a 
apostar em arte, ou tem havido mudanças significativas nos compradores? 
- Claro que tem. Para começar, tem havido cada vez menos compradores. 
Depois aquele que era um coleccionador informado, selectivo, neste momento – não sei 
se por efeitos da crise ou não - desapareceu do mercado. Portanto, o que agora se 
vende com mais facilidade, para além de serem as obras a ter determinado valor, 
quatro ou cinco mil euros, é um valor baixo, são obras que têm como referencia 
normalmente os centros comerciais. 
 
- Os…? 
- Os centros comerciais. As galerias de centro comercial. É. Vende-se com mais 
facilidade um Cruzeiro Seixas, o Cutileiro, um Cargaleiro. 
 
- A Vieira da Silva. 
- É. Porque os preços de leilões não têm absolutamente nada que ver com os 
preços que essas galerias pedem. 
 
- As galerias pedem preços muito mais altos. 
- Muito, muito mais altos. Portanto, é um público pouco informado. E que 
depois descobriu o caminho dos leilões. E aí as leiloeiras tiveram um papel 
importantíssimo, porque inicialmente os leilões eram quase reservados aos 
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comerciantes, funcionava em núcleo fechado e muitas vezes, intencionalmente fechado. 
E de repente apercebeu-se que havia uma apetência para haver um maior lucro nos 
leilões. Mesmo a nível internacional, as leiloeiras cresceram muito em detrimento até 
das galerias, que perderam muito com isso. E os particulares que pertenciam àquela 
carteira de clientes fidelizados das galerias, de repente também percebem que comprar 
em sede de leilão é mais vantajoso. E as leiloeiras aí tiveram um papel importante, 
porque abriram as portas e até ensinaram a forma de comprar em leilão, que era 
desconhecida e toda a gente achava que um leilão era um ambiente de, como é que se 
chama aquela expressão, de «cambão»... 
 
- Elitista? 
- Não, não. Que era fechado, no sentido que era preciso pertencer a um grupo 
para poder ir a um leilão. 
 
- Pois, era nesse sentido que eu estava a falar, de ser um bocadinho elitista, ou 
mais reservado, ou hermético. 
- Fez-se um bocado esse tabu. E as pessoas começaram a perceber que não 
havia mal nenhum. Mal, entre aspas. Por exemplo, nos catálogos do Correio Velho, 
eles têm uma página que no fundo é uma lição de como se comprar em leilão. Explicam 
exactamente como é que se deve fazer, como se deve levantar a raquete, quais são as 
consequências disto e as consequências daquilo. E isso, de facto, foi a forma de alargar 
a clientela e de explicar... 
 
- Até porque hoje em dia a clientela está muito mais alargada apesar de tudo. 
- Apesar de tudo sim... 
 
- Só que é uma clientela mais evidenciada… 
- É neste momento, mas isso, por efeitos da crise, é comum, uma clientela que 
aparece nos leilões que eu acho menos criteriosa. 
 
- Com menos conhecimento. 
- Com menos conhecimento. 
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- Mas nota, por exemplo, dentro dessa clientela, uma população mais jovem ou 
não? 
- Notei isso principalmente no primeiro leilão. No primeiro leilão apareceu 
muita clientela jovem e até nova no sentido de ser quase a primeira vez que iam a um 
leilão. Eu apostei muito nesse primeiro leilão, na divulgação. Porque era de facto um 
leilão muito importante, havia um valor em leilão invulgar, eram quase dois milhões de 
euros. E apesar de já ter sido em 2008 - em Fevereiro de 2008 - o resultado foi óptimo. 
Eu quando comecei a sentir de facto uma crise foi já no segundo. E fiz um leilão mais 
conservador com artistas mais do que artistas naturalistas, um leilão que quase não 
tinha quase arte contemporânea e tal. Porque senti também logo na altura que ia haver 
crise, as pessoas iriam sempre privilegiar a compra de valores que já vêm a ser mais no 
mercado, valores consagrados que é o que se está a assistir lá fora agora. Os quadros 
recordes lá fora são os Impressionistas, são aqueles valores que já vinham e que estão 
muito seguros.  
Aqui, apesar de ter feito essa estratégia, o resultado também não foi o que eu 
esperava. Agora na arte contemporânea, mesmo lá fora, o comportamento tem sido 
mau, não tem sido bom. As estimativas estão mais baixas e sobem pouco. A taxa dos 
retirados é baixa, a taxa dos retirados de leilões em Londres, em Paris ou Nova Iorque 
continua a ser uma taxa baixa. A maioria das coisas são vendidas, se bem que em 
valores de trinta a quarenta por cento inferiores ao que eram até 2006 e 2007. 
 
- Não deixam transparecer muito isso não é? Volta e meia vêm com aqueles 
preços... 
- Dos contemporâneos? Não há grandes recordes nos contemporâneos, excepto os 
artistas até meados do século XX. A partir aquela geração dos artistas que nasceram 
em sessenta e setenta já não há assim nenhumas surpresas, não me parece que haja. 
Acha que há? 
 
- Estamos no século XXI. Estou a lembrar-me por exemplo daqueles artistas que 
agora estão super publicitados, que são artistas como DamienHirst, AnishKapoor, 
MarcQuinn, esses artistas continuam com preços completamente estapafúrdios. 
- Não. 
 
- Não? 
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- Não. Já se compram a preço acessível. Sempre se comprou, depende da obra. 
 
- Estava a lembrar-me daquela caveira do DamienHirst. 
- Sim, mas essa aí é uma obra-prima, a obra mais emblemática dele. Agora 
compram-se originais que se vendem por preços até inferiores a alguns artistas 
portugueses. Lá para os sessenta, cinquenta mil euros. O problema da arte portuguesa 
é um bocadinho esse, não é? O nosso tipo de mercado é pequeno, é pobre, e 
normalmente funciona com picos. E as pessoas, quando o mercado está em baixa, toda 
a gente quer vender e se está em alta, toda a gente quer comprar. Acho que os 
portugueses, talvez até nestas décadas de ditadura, nunca se habituaram a viver em 
mercados, não sabem como é que os mercados funcionam, não sabem como portar-se 
nos mercados. 
 
- Exactamente. Têm um comportamento desajustado. 
- É um comportamento afogador, não é? São muito pouco dinâmicos. As 
pessoas preferem morrer agarradas às coisas. E não aceitam que na vida fazemos 
muitos negócios. E que fazemos muitos que são lucrativos e vantajosos e às vezes temos 
que fazer uns em que perdemos dinheiro. Desde que se façam mais a ganhar dinheiro 
do que a perder, está tudo bem. E as pessoas aqui em Portugal não são assim. Perder 
não está na cabeça dos portugueses. Percebe? 
 
- Pois não. Preferem ter dinheiro debaixo do colchão do que o perder. Têm 
medo. 
- Não sabem viver em mercados. Até os Bancos. Recebem dinheiro e tantas 
operações. Mas desde que façam mais que aquelas que têm lucro, ficam encantados da 
vida, não é? E os Bancos são geridos por pessoas que estudaram, portanto, mesmo as 
pessoas mais informadas, tecnicamente mais aptas, sabem que perder também faz parte 
do jogo.  
 
- Uma das perguntas que tenho aqui é: a arte como investimento. É uma 
pergunta frequente de quem quer comprar. Investimento ou paixão? Qual, segundo a sua 
opinião, pesa mais na balança? 
- Por acaso eu tenho uma opinião curiosa acerca disso. Eu acho que hoje em 
dia quem tem dinheiro para comprar, são exactamente estas pessoas que ocupam agora 
39 
 
lugares de chefia no mundo das empresas, no mundo financeiro. Essas pessoas, esses 
técnicos, são técnicos até ao fim. E quando sentem, quando estão a negociar uma obra, 
quando sentem que o coração está a intervir, a emoção está a intervir, recuam 
imediatamente. A paixão é um sentimento a eliminar nos negócios. Quando eles sentem 
isso: “eu estou a gostar mais disto, eu estou a comprar porque a minha mulher gosta”, 
eles recuam. Ou o preço está de acordo com as referências que têm em relação ao tipo 
de obra, ou então não compram. 
 
- Portanto, essa é a sua experiência. 
- Já ninguémcompra por paixão. Não. Os actuais compradores compram na 
frieza, como eu nunca vi. E mais novos que eu, nos trinta anos, quarenta anos. Quem 
foi, quem fez economia e quem está neste momento a dirigir as empresas, a componente 
humana, a componente afectiva, nunca dão nada. São técnicos. E o que eles fazem é: 
levam uma imagem ou pedem uma fotografia e vão para casa, vão à internet e vão 
investigar todas as obras daquele artista, daquele tipo, quantas é que saíram, quantas é 
que foram vendidas em sede de leilão, quanto é que a galeria x pede, quanto é que o 
próprio artista vende em atelier e é assim que reflectem acerca de um valor. E mais 
nada. 
 
- Eu pergunto isto porque esta é uma das situações que me interessam, avaliar a 
parte psicológica... 
- Esteticamente tem de ser agradável, isso sim. 
 
- O coleccionador... 
- Esses também são capazes de comprar só pelo valor ser baixo, mesmo que não 
gostem da obra. De modo que havia um investimento puro. Agora, aquele espírito de 
coleccionador, faz falta... 
 
- E que quer aquela peça a todo o custo e que licita até conseguir a peça. Já não 
tem essas experiências. Mas já existiu? 
- Já. 
 
- Na sua experiência já existiu. 
- Sim. 
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- No início. Neste momento é que não? 
- Neste momento não. 
 
- Mas está a referir-se a um passado recente? 
- Recente, há cerca de cinco a dez anos, existiam ainda coleccionadores, 
existiam. E pessoas que seguiam pela paixão. Agora não. Agora se aparece um produto 
activo, ninguém compra. 
 
- A pergunta seguinte vem no seguimento desta. Pergunto-lhe sobre o processo 
de leilão. Saber até que ponto pode ser surpreendente. Mas já estou a ver que não. Pode 
ter subidas inesperadas em relação a determinadas peças que não se estavam à espera, e 
outras peças que até se poderia ter alguma expectativa não passarem da base? 
- Eu, quando estou aqui a responder às suas perguntas, eu estou só a pensar no 
nosso mercado. 
 
- Claro, claro que sim. É a sua experiência que conta. 
- Se bem que eu visito muito e vou com muita frequência assistir a leilões lá 
fora. Lá fora é ligeiramente diferente. Aqui, infelizmente continua a vender-se quase 
tudo a metro. Lá fora, o conhecimento que têm à volta da obra dos artistas é bem mais 
profundo, até porque tem que o ser, os valores também são muito mais altos. 
 
- E está a falar de Paris e Londres? 
- Paris, Londres e Nova Iorque. Se, por exemplo, uma obra do Picasso ou de um 
outro artista importante, como Van Gogh, corresponder a um período em que o artista 
estava doente ou estava apaixonado... Essas coisas podem ter muito valor. 
 
- Porque há aquilo... 
- É. Lá o mercado sabe pagar, sabe avaliar, sabe valorizar. Aqui não. Não é. 
Aquela obra do Pomar é uma obra histórica, que muita gente viu e muita gente que até 
pode comprar viu e eu nem sequer valorizei por ser histórica, nem sequer lhe pus mais 
valor por causa disso, foi o preço que temos. E ninguém percebeu. Não é? 
 
- E ninguém perguntou? 
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- Não, ninguém achou especialmente interessante ter sido feita na prisão. 
 
- Eu achei. 
- Eu sei. Mas são muito raras as pessoas que percebem isso. E é o mercado que 
temos. 
 
- Exacto. 
- Quando o Modigliani pintou a mulher - agora este último recorde deu um 
valor, que não me lembro, mas são muitos milhões, são dezenas de milhões - 
corresponde ao último que ele fez antes de morrer, por isso é que teve aquele valor. 
 
- Exacto. Isso implica também um conhecimento mais profundo do artista em 
questão, não é? E da arte. 
- É. Pouca gente o tem. Claro que há. Eu tenho clientes coleccionadores. 
 
- Será que a nossa arte não é suficientemente valorizada? 
- Não é suficientemente divulgada, nem é suficientemente estudada 
 
- Estudada, divulgada, valorizada. Estamos a falar de problemas... 
- Sim, não é um problema pedagógico.  
 
- Se calhar é um problema que não tem a ver só com a educação, tem a ver com 
o Estado. 
- Tem a ver com o Estado. 
 
- Porque não é reconhecida lá fora e portanto os portugueses também não a 
reconhecem devidamente. 
- Não têm iniciativa nenhuma de divulgação da obra de artistas nacionais lá 
fora. Nenhuma. 
 
- Pois, disso já se estava a queixar também o seu colega.  
- Não custa dinheiro, não custa assim tanto dinheiro e o retorno pode ser 
enorme. 
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- É pena. 
- Todas as câmaras municipais de todo o mundo já perceberam que é nos 
investimentos na área da cultura que conseguem atrair gente por completo. Toda a 
gente já percebeu isso. A Galiza, como sabe, é a zona mais pobre da Espanha; o Centro 
Galego tem milhões de visitantes e agora vão fazer um novo ou já está quase 
construído. O Centro Cultural de Belém, na exposição do Berardo, que claro, à boa 
maneira portuguesa é sempre criticado, é das grandes colecções e reconhecida a nível 
mundial, a sétima ou oitava grande colecção de arte do mundo, atraiu já àquela área 
ali de Belém e do Restelo, o suficiente para estarem quase permanentemente cheios, 
estarem a abrir novos hotéis ali na zona, tem tido milhões de visitantes. O CCB nunca 
teve tantos visitantes por causa da cultura, o que permite fazer espectáculos 
semanalmente noutras áreas, na música e a dança... 
 
- Você estava lá. 
- Eu estava lá e assisti exactamente a isso.  
 
- Isto é um aparte na entrevista: não compensava mais estar lá do que estar aqui? 
- Eu só estava lá a fazer os leilões. Só que agora também posso fazer aqui. E lá 
não tinha espaço para isso. 
 
- Tem um fluxo de público muito grande não é? Diariamente. 
- Nisto da cultura, como dizia o Ricardo Araújo Pereira, ele encara-se um 
bocadinho como o ministro da cultura: “não faço nada”.  
 
- Também lhe ia perguntar em relação aos artistas. Há artistas que 
sistematicamente aparecem em leilão, não é? 
- Sim. E todo o comportamento é tradicionalmente melhor em leilão do que em 
galeria. Mas são poucos. 
 
- Não são muitos. 
- Não são muitos. Os que são vendidos mais caro em leilão do que em galeria 
não são muitos. 
 
- Qual é, na sua opinião, o impacto do leilão na carreira do artista? 
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- É óptimo, porque que todas as votações são feitas em sede de leilão. A galeria 
não pode ter sequer essa pretensão, porque a galeria tem uma carteira fidelizada de 
clientes. O preço que o galerista pede não é um preço de mercado, no sentido lato do 
termo, de mercado global. É em circuito fechado. Só em leilão é que ele dá essa 
possibilidade do mercado decidir De um mercado adequado, de um mercado 
valorizado fazer uma cotação. É um pânico para todos os artistas aparecerem em 
leilão, porque sabem isso. 
 
- Que podem não conseguir... 
- Chegar àquele preço que o galerista deles está a pedir. 
 
- Exacto.  
- Mas a realidade é clara: o mercado é assim e funciona assim. Depois é 
preciso que se mantenha, que não seja só uma primeira vez. E o problema é que as 
galerias não têm dinheiro para isso. Pelo menos as nossas, não é? 
 
- Exacto. E nós estamos aqui a falar daqueles artistas que sistematicamente 
aparecem como por exemplo, sei lá, o Cruzeiro Seixas... 
- Sim. 
 
- José Guimarães também tem bastante... 
- Mas não necessitam que nenhuma galeria esteja a defendê-los em leilão. 
 
- Exacto. 
- A Vieira da Silva... 
 
- A Paula Rego... 
- A Paula Rego... Quando era defendida pela galeria Malborough tinha uma 
cotação mais firme, pelo menos. 
 
- Parece-me que houve um quadro dela, segundo ouvi dizer, que foi vendido por 
quatrocentos mil euros no Porto, na Leiloeira São Domingos. 
- Foi. 
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- O que é um recorde para a arte portuguesa, não é? Em termos de montantes? 
- No verão deste ano, num dia, houve uma Paula Rego que saiu por oitocentos 
mil euros, oitocentos e oitenta mil. E no dia seguinte, uma equivalente, de um período 
diferente, mas nas mesmas dimensões, saiu por sessenta mil. 
 
- Oitocentos mil… Não sabia que ela tinha esses preços. Seiscentos ou 
oitocentos? 
- É em libras. 
 
- Ah. Está a falar lá fora, não aqui? 
- Em Londres. E no dia seguinte, também em Londres, só que noutra leiloeira - 
foi a Christie’s ou a Sotheby’s, já não me lembro bem, acho que foi na Christie’s-  que 
fez a mais cara, que era a colecção da Saatchi, a ex-mulher do Saatchi. E a outra era 
um trabalho mais recente dela, um pastel de grandes dimensões também, para doação 
de beneficência e só fez sessenta mil libras. 
 
- Pois, o mercado às vezes tem destas coisas. Não se percebe muito bem. Fica 
nos bastidores a verdade. 
- Enquanto que a Vieira da Silva - que eu acho que está completamente no meio 
destes movimentos, destas manipulações, eventualmente - tem uma cotação sólida, 
nunca sobe muito. Mas já por várias vezes ultrapassou um milhão de euros. Ainda 
agora passou, teve um milhão e meio de euros.  
 
- Cá? 
- Não. Em Paris. 
 
- O preço recorde médio, o preço recorde cá, da arte portuguesa, andará pelos 
duzentos mil... 
- Nós vendemos uma Paula Rego por duzentos e oitenta. Com as comissões 
ficou trezentos mil. 
 
- Duzentos, trezentos mil, anda por aí. 
- Em termos de arte contemporânea, eu acho que é capaz de ter sido a obra 
mais cara vendida. Era uma Paula Rego no primeiro leilão. 
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- O que é pouco, atendendo àquilo que acontece nos leilões internacionais. 
- Não tem expressão. Lá fora, um Bacon, por exemplo, compra os leilões todos 
em Portugal, várias vezes. Só uma obra. 
 
- Mas Bacon também é aquele artista que é um segundo Picasso. Mas estávamos 
a falar destes artistas, a Paula Rego, a Vieira da Silva, o José Guimarães, o Cruzeiro 
Seixas, o Julião Sarmento. Julião que também é um artista que em mercado tem uma 
cotação bastante alta, em termos de arte contemporânea. Quer com Julião Sarmento, 
quer com Cabrita Reis. 
- O comportamento em leilão não é brilhante. 
 
- Não? O comportamento em leilão é conforme... 
- É irregular e lá fora nunca atinge os preços que as galerias pedem cá, ou 
neste caso, os próprios artistas, não é? 
 
- Sim, sim, que é neste caso à volta dos duzentos mil por uma tela... 
- De quem? 
 
- De Julião. 
- Não. 
 
- Uma tela de grandes dimensões? 
- No mercado internacional, nos leilões? 
 
- Não, não. Digo em galeria. 
- Ah! Em galeria. Sim, hoje em dia eles fazem uma peça por tanto. Mas quando 
vai a leilão, e nos Estados Unidos às vezes aparecem... 
 
- É como aquela história do LehmanBrothers que foi vendida uma tela por 
quarenta. Enfim, esta é uma condição dos nossos artistas não serem devidamente 
divulgados. 
- Tecnicamente é uma obra interessantíssima. Só que a divulgação peca por 
isso. Não há. É tudo nas galerias, baseado no intercâmbio entre eles, ou... 
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- Por isso é que os coleccionadores, ou as pessoas que compram arte, sentem um 
bocado o chão a fugir debaixo dos pés. Porque em relação à arte portuguesa não vêem 
esse reconhecimento lá fora. Sentem que não é propriamente um valor tão seguro. 
- Mesmo os estrangeiros. E o país também está em grande dificuldade, sentem 
que se não forem portugueses a comprar, mais ninguém compra. Nós estamos neste 
momento a ser resgatados pelo FMI, não é? O país está quase em bancarrota, não é 
muito interessante estar a comprar artistas portugueses. Aconteceu com o Erró, que é 
islandês, quando a Islândia também entrou em bancarrota. A reputação do Erró caiu... 
E caiu porquê? Porque o mercado que tradicionalmente o apoia, era Islandês. 
 
- Claro. 
- Agora, os artistas portugueses, não por culpa deles obviamente, mas por culpa 
do mercado, vão ter com certeza ainda mais dificuldades. 
 
- Num passado recente a Sala Branca fez uma colaboração com a Christie’s em 
Paris, um leilão de uma grande colecção. 
- Uma venda da colecção do Artur Jorge. 
 
- Correu bem? 
- Correu, correu muito bem 
 
- Mas praticamente obra estrangeira. Só tinha a Vieira da Silva como a única 
artista portuguesa. 
- Só tinha a Vieira da Silva. Ainda têm artistas estrangeiros e ainda têm toda a 
colecção nacional. 
 
- Eles? 
- O Artur Jorge. 
 
- Mas a colecção deles agora é praticamente só de artistas portugueses. 
- Não, continuam. As paredes de casa continuam forradas. 
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- Eu por acaso tentei que ele me desse um feedback, mas não me deu nenhum. 
Esse foi o único caso de colaboração ou tem havido mais com outras leiloeiras 
internacionais? 
- Eu não repeti este tipo de colaboração. Como fiz com o Artur Jorge, foi a 
única vez. Uma colecção, mas com obras de coleccionadores portugueses lá fora. As 
leiloeiras pedem-me uma opinião e eu digo: “acho que o mercado preferencial para a 
venda daquela obra é este, aquele ou aquele outro”. Depois faço o contacto e vendo 
essa obra para lá. Mas venda de uma colecção inteira foi o único caso. E também 
pedem para procurar obras lá fora. 
 
- Mas não de artistas portugueses, pois não? 
- O artista português lá fora aparece e faz mais dinheiro do que se fosse vender 
cá dentro. Depois há aquelas pessoas que gostam de descobrir na internet, nos tempos 
livres. Eu faço isto porque é a minha profissão. Mas eles têm as profissões deles e 
depois vão pesquisar nas horas mortas. Pelos vistos há aí muita hora morta. E então 
andam lá a pesquisar e quando encontram, é muito simples: mandam um e-mail onde 
mostram a intenção de estar ao telefone para aquela obra. Normalmente as obras 
arrancam com poucas estimativas, baixíssimas. O mercado não as fornece, as leiloeiras 
não as fornecem e portanto é quase a olho. E eu faço por duzentos euros uma obra de 
José de Guimarães que vale dez mil euros. Aquilo ainda é um aliciante maior para 
quem descobre, entre aspas. Porque depois no dia em que ligam para a leiloeira, ou a 
leiloeira lhes liga, estão dez ou quinze telefones portugueses para a mesma obra. E às 
vezes ela acaba por fazer um valor superior do que faria aqui. Eu até já pensei em pôr 
obras minhas, lá de casa, à venda lá fora, pa serem descobertas. 
 
- Mas portanto deixe-me só esclarecer uma coisa que eu acho que não percebi: 
são portugueses…? 
- Eu não sei se são portugueses que fazem, dá vontade é de pôr. O Guimarães 
esteve na Bélgica, o Julião esteve na Bélgica… 
 
- Mas o Guimarães já tem na Bélgica algumas exposições, penso eu. 
- Sim. Mas em França, por exemplo, tiveram muitos, quase todos: o Pomar, por 
exemplo. Eu não sei se são pessoas que compraram naquela altura lá e que depois, de 
repente, teve um valor muito mais alto, porque a informação agora chega a todo o 
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lado. E depois põem lá nas leiloeiras. Ou se são portugueses que já perceberam que é 
mais vantajoso pôr lá do que aqui. 
 
- Põem com valores baixos e esperam que aquilo suba. 
- Pois esperam, esperam. Se calhar também estão ao telefone. 
 
- Exacto. 
- Portanto, isto tem muito que se dizer, muito mesmo. 
 
- Já agora: qual a sua opinião sobre o coleccionismo de arte em Portugal? Sei 
que é uma pergunta muita vaga, mas... 
- Coleccionador como espírito, coleccionador como nós o entendemos, que 
persegue o que quer, há muito poucos. Eu agora de repente só me lembro de um, com 
esse espírito, como antigamente, capaz de fazer sacrifícios. 
 
- Exacto. E também tem a dedicação e o sacrifício? 
- É, é. E organização e dedicação à colecção e aquela metodologia de 
investigação... Só conheço um. Não sou só eu que o conheço, acho que toda a gente o 
conhece. Um coleccionador que eu possa chamar de coleccionador, só conheço um. 
Depois ajuntadores há muitos. 
 
- Às vezes as pessoas estão um bocado no anonimato não é? Aliás, isto tem-me 
acontecido, porque já tenho feito entrevistas a coleccionadores e dois ou três pedem 
para o nome não constar. 
- Está a ver, conhece mais coleccionadores que eu. Que sorte. 
 
- Também neste momento não é, pois falta o mercado. Podia ter tido utilidade 
disto. 
- Pois. Pode haver. 
 
- Mas isto sob a perspectiva que uma colecção é algo que se faz à la longue, não 
é? Em vinte ou trinta anos, não é? Quer dizer, não é uma coisa que se faz em pouco 
tempo. 
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- O coleccionador normalmente não faz só uma colecção. Quando se entra na 
casa de um coleccionador, há várias colecções: uma delas é a de arte, mas depois há 
outras colecções, paralelas, mais pequenas. Mas é o espírito de coleccionador. Uma 
pessoa colecciona várias coisas, não colecciona só uma. 
 
- Acha que sim? Portanto não é só pintura, ou escultura...? 
- Nunca. Há sempre outra coisa qualquer. 
 
- Acha que engloba também, por exemplo, mobiliário, artes decorativas... 
- Um coleccionador é uma pessoa que tem muita curiosidade intelectual. Gosta 
de se enriquecer constantemente. Não pode ter só um, tem de ter vários. Assim, dentro 
desta tipologia de pessoa, só conheço um. Um coleccionador é por exemplo o 
Gulbenkian, é um coleccionador diversificado. 
 
- Sim, sim. Quer dizer, aí já está a falar de um coleccionador com umcerto nível, 
não é? 
- Não estou a falar de uma pessoa que só tenha quadros em casa. Que seja um 
coleccionador.  
 
- Mas há. 
- É de quadros, mas não é um coleccionador, está a perceber? Não é um 
coleccionador, com espírito de coleccionador, para fazer colecção. Mesmo o Pinault 
agora não tem só um interesse na vida, tem vários: são os vinhos, é isto, é aquilo. 
Normalmente é uma pessoa que tem um gosto e um interesse diversificado.  
 
- Portanto, a sua opinião sobre o coleccionismo de arte em Portugal é... 
- Há. Há pessoas que se interessam por pintura e podemos chamar-lhes 
coleccionadores de pintura. Agora, se for à génese daquilo que eu sinto que possa 
chamar de coleccionador, de certeza que esse coleccionador de pintura não se dedica 
diariamente a essa colecção. Mas um coleccionador de pintura e disto e daquilo e 
daqueloutro, já dedica grande parte do seu tempo a mimar a colecção, a tratar, a 
investigar longamente. O que eu quero dizer é que quem compra só pintura se calhar 
não investiga tanto, assim de repente. 
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- Sim. Depois há aquelas colecções de arte institucionais, mas aí já são coisas 
muito particulares. 
- São completamente diferentes. 
 
- E o que é que, na sua opinião, faz um grande coleccionador? É precisamente 
esse... 
- Esse trabalho. 
 
- Esse trabalho, exacto.  
- E é interessante falar com ele. 
 
- Porque em geral são pessoas intelectualmente evoluídas, são cheias de 
curiosidade. 
- Eu quando tenho dúvidas ligo a quem penso que possa saber mais do que eu. E 
normalmente sai de lá muita informação. Fico-me a sentir mais pequenino. Mas 
também depois saio mais enriquecido. 
 
- E é nisso que a vida é interessante. É natural. E já agora, eu gostava de lhe 
perguntar uma coisa que não lhe perguntei há bocado quando estávamos a falar dos 
artistas, sobre o processo de entrada dos artistas em leilão. Os artistas nunca entram 
directamente em leilão, entram através de colecções, entram através de...? 
- Sim, há artistas que põem obras. 
 
- Também há artistas que põem obras directamente em leilão?  
- Há. Cada vez mais. Não conseguem vender lá, de maneira que... 
 
- Claro. Eu acho que isso deve depender das leiloeiras. Não há uma regra 
comum em relação às leiloeiras? 
- Todas as galerias e as leiloeiras aceitam as obras vindas dos artistas. 
 
- Falei com o Palácio Correio Velho e eles disseram que não aceitavam obras 
que viessem directamente dos artistas. A obra tinha que vir sempre através de uma via 
transversal. Quer dizer, ou através de um coleccionador, ou através de um pack de um 
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cliente que tem vários quadros, ou através de uma galeria. O artista nunca poderia pôr 
uma obra directamente. 
- Não percebo por que é que não há-de poder. Quer dizer, será que há aqui 
algum problema fiscal, não sei? Se calhar até há ou problema legal. 
 
- Devem ser políticas de cada leiloeira. 
- Não sei porquê. Não vejo porquê. 
 
- Há sempre algum critério por trás, não é?  
- O problema é o artista aceitar a estimativa que a leiloeira propõe. 
 
- E a leiloeira aceitar o artista. 
- Eu aqui só trabalho com artistas que já tenham tido alguma experiência 
anterior em leilão. Esse é o meu único critério em leilão. Se já teve, pode perfeitamente 
vir bater-me à porta que eu aceito. Nem sabia que o Correio Velho não aceitava. 
 
- Eles disseram que não, que não aceitavam directamente. Teria que vir por uma 
dessas vias. Mas acho que isso deve depender de leiloeira para leiloeira, não é? Embora 
também colocassem esse critério, do artista ter já precedente em leilão. 
- Também disseram isso? 
 
- Sim. E isso é uma condição que se entende, para haver uma certa segurança. 
- Que se entende... Os artistas não entendem muito bem, não é? 
 
- Claro, claro, mas é sempre um risco. 
- Tive um caso: houve um artista que eu não aceitei porque ele não tinha 
tradição de leiloeira. Ele então escolheu uma leiloeira concorrente e conseguiu colocar 
lá as obras dele. As obras foram a leilão e ele conseguiu um resultado que não foi mau, 
até foi bom. E ligou-nos: “pronto, agora já posso pôr obras na leiloeira Sala Branca”. 
E tive que dizer que sim. 
 
- E correu bem? 
- Por acaso correu. 
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- Óptimo. Há que ter um início, não é? 
- Só ponho em leilão se já estivesse estado em leilão. Mas se todas as leiloeiras 
me dizem a mesma coisa, como é que eu faço? 
 
- Que conselhos daria a um jovem coleccionador? Aos jovens coleccionadores? 
- Não, acho que no futuro vai haver muitos mais. Acho que o mercado de arte 
tem um grande, grande futuro. Em termos deactivo ou refúgio financeiro... 
 
- Nunca como uma forma de investimento? 
- Não, não é isso. Não foi o que mais caiu. A arte caiu um bocadinho. Os 
números que se falam são trinta, quarenta, cinquenta por cento no máximo. As outras 
áreas de investimento - a louça, o mobiliário - caíram milhares, não é? O nosso PSI20 
chegou a estar a 18, 19 pontos e agora está a 4. Isto é em termos globais, porque há 
acções que estão muito baixas, como a do BCP, que chegou a ser vendida quase a 5, 6 
euros. E mais, está a dez cêntimos. Portanto, a arte tem tido um comportamento 
exemplar no meio desta crise, mas a nível mundial. 
 
- Pode ser encarada não como investimento, mas como um refúgio. 
- Como um refúgio financeiro. 
 
- E o investimento poderá ser sempre a longo prazo. 
- Despesas de manutenção: zero a longo prazo. Visibilidade: zero, nenhuma. 
Tributação: não é como o ouro, que apita por todo o lado. Fica pesado, não é? E 
consegue num volume muito pequeno, concentrar um valor muito grande. Não estamos 
a falar de droga, não é ilegal, não faz mal a ninguém, antes pelo contrário, só faz bem. 
 
Então,queconselhos daria ao jovem coleccionador?Esta é a última pergunta. 
- É a informação. Ir à Bolsa, hoje em dia é facílimo, pego aqui nisto e faço aqui 
compras e vendo. Não é por ter acesso fácil a qualquer coisa que uma pessoa não vai 
primeiro investigar. Primeiro, tentar perceber o que é que está a fazer, como em todas 
as áreas. As pessoas quando compram uma casa vão ver de dia e depois vão à noite e 
depois vão ver o trânsito e depois vão ao fim de semana... As pessoas têm de se 
informar: na vizinhança, chamam um empreiteiro, antes de tomar uma decisão. E aqui 
é a mesma coisa. Não ter medo de perguntar a quem está a vender, porque o risco de 
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ser enganado é muito maior se não tiver informação. E depois trata a informação 
quando chega a casa e pensa: “olha, aquele se calhar estava a enganar-me”. Mas 
pergunte. Não ter que ir para casa investigar sozinho, pergunte a quem está com isto o 
dia todo. Não tenha medo.  
 
(Entrevista realizada em Janeiro de 2012 na sede da Sala Branca em Lisboa) 
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3. Galerias 
 
3.1. Manuel de Brito 
 
- Deveu-se a si a fundação da Galeria 111 em 1964, pioneira no panorama 
artístico da época. Como era o mercado de arte então? 
- Não posso dizer que foi pioneira, porque nessa altura já existia uma galeria no 
Porto, a Galeria Alvarez, é a primeira galeria que existe. Só há uma pequena diferença, 
é que a galeria Alvarez esteve fechada muito tempo, o próprio proprietário da galeria 
fez um circuito por galerias em espaços comerciais de grande volume, e ele diz que é o 
galerista mais antigo do país e a galeria mais antiga. Mas não se pode fazer história 
com uma galeria fechada durante não sei quantos anos. A nossa nunca esteve fechada, 
nem naquele período difícil que se seguiu ao 25 de Abril. Nessa altura era 
impensávelalguém ter um projecto de galeria comercial, as pessoas gostavam ou não 
gostavam de arte da convivência com os artistas, uma série de factores que nos leva ao 
profissionalismo, mas nessa altura o aspecto comercial não existia. Nós hoje 
inauguramos aqui uma exposição da Paula Rego, mas as duas primeiras exposições 
que eu fiz da Paula Rego não vendi um único quadro. Aliás, numa das exposições 
saíram dois quadros para pagarem os honorários de trabalho que dois advogados 
tinham feito ao pai da Paula Rego. 
 
- Era uma questão de paixão? 
- Pois, a confirmá-lo está o facto de eu começar a ter uma convivência mais 
directa com artistas plásticos numa livraria universitária que eu tinha ao lado da 
Faculdade de Ciências.Praticamente os principais artistas dessa geração que já 
terminou, passavam com frequência pela galeria. 
 
- Mas essa geração foi a geração que quase iniciou a galeria: o Pomar, a Paula 
Rego... 
- Não, essa geração veio ajudar o estímulo, o interesse que eu já tinha pela arte 
quase desde criança. A minha mãe era técnica de gravura trabalhou no Brasil, lá é que 
aprendeu essa arte e depois trabalhou aqui, era a única mulher no país que trabalhava 
em gravura como técnica. E eu desde muito novo que comecei a lidar com artistas 
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plásticos que trabalhavam para a casa onde ela trabalhava, com gráficas. Era eu que 
levava os trabalhos para as gráficas e às vezes, telefonavam para lá a perguntar 
quando é que eu vinha porque já tinha saído há meia hora, e era ali a três minutos, 
porque ficava fascinado a ver os aspectos gráficos e o lado criativo. Inclusivamente 
numa loja de fotografia que pertencia também à empresa, sempre que podia à hora do 
almoço ia para lá, ver os retoques nas fotografias, porque nessa altura as chapas e os 
negativos eram retocados para as pessoas ficarem com uma beleza académica, de 
modo que há um caminho percorrido que depois é estimulado com essa convivência já 
a um nível diferente. De tal maneira que já eu era sócio da casa e montamos uma 
sucursal na cidade universitária, uma livraria universitária, era de livros que eu vivia, 
era a minha vida de defesa material, nunca me passou pela cabeça ter outra 
profissão.Porque, de resto, foi caso dramático quando decidi definitivamente que ou 
era peixe ou era carne. De modo que nessa altura fizemos lá em cima a 
sucursal.Curiosamente a livraria na cidade universitária não tinha mais do que 3 
metros por 4, e depois foram vagando estabelecimentos.Na altura não havia uma 
apetência muito grande para o comércio, sobretudo naquela zona que era uma zona 
morta, só dava alguma vida ao local a universidade. À medida que os estabelecimentos 
contíguos iam saindo eu ia tomando os estabelecimentos- alarguei o primeiro espaço 
para o segundo- e não sei porquê, apareceram os artistas: “porque é que não fazes 
aqui uma galeriazinha? tinhas os teus amigos e tal”.E o meu sócio e ex-patrão dizia 
“mas isso dá alguma coisa, essa coisa da arte?”.Não dá nada, mas eu gosto de fazer 
coisas que nem todas têm à partida um interesse materialista. 
 
- Mas sentiu desde o início esse impulso de coleccionar? 
- Não, nunca me passou pela cabeça ser coleccionador sequer.Tinha algumas 
memórias de um artista ou outro que mandavam algumas coisas, mas coisas que eles 
nem atribuem grande valor, nem eu, porque não havia os números a sobrecarregar a 
ideiade que aquilo era um valor. 
 
- Portanto isso veio mais tarde, essa coisa da colecção foi vindo com o tempo. 
- Eu viajava.Não viajava muito, mas viajava e em determinada altura comecei a 
tentar perceber porque é que alguns artistas - talvez o top na altura fosse o Picasso, 
que era um homem que até pertencia ao partido comunista e que era um homem muito 
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rico e que ganhava muito bem, vendia as coisas por uma fortuna - o que é que isso 
tinha de conflito com os seus ideais o facto de ganhar dinheiro com o seu trabalho. 
 
- Porque o mercado de arte existia, não existia era em Portugal. 
- Não, não existia em Portugal.Depois a pouco e pouco criei um grupo que era o 
grupo da Galeria 111 e depois o que eu fiz com esse grupo foi arranjar possíveis 
clientes que pagavam, salvo erro, 100 escudos por mês.Esse crédito ia sendo 
acumulado e para as pessoas não pensarem que isso era um alibi ou uma forma de lhes 
ir ao bolso buscar o dinheiro, esse dinheiro estava sempre a crédito para as exposições, 
para os stotcks ou para outra galeria qualquer. Eu podia ir à sua galeria, comprava um 
quadro, uma escultura e não ganhar nada.Se você dissesse “eu conheço o projecto e 
vou-lhe dar 10%”.Então ganhamos 10%. Mas se não desse nada também não faz mal, o 
meu objectivo era a divulgação, era a expansão e a pouco e pouco consegui. A certa 
altura começou a haver reclame para mim pelo menos nessa zona de Lisboa, essa 
atitude de modificar uma mentalidade relativamente a valores materialistas da arte e 
afinal não havia razão nenhuma para estar com preconceitos, vinha o dinheiro que se 
ganhou honestamente, portanto foi aí. 
A partir de certa altura, e ainda agora o faço, os artistas não tinham grandes 
possibilidades de subsistência, para comprar materiais.Ena medida do possível, eu 
comprava e depois comecei a fazer uma coisa que ainda faço hoje - tenho pelo menos 
sete ou oito artistas que levam para casa todos os meses cerca de 300 a 350 contos no 
mínimo e quando fazemos as exposições, se ganhou mais do que o crédito que eu 
tenho,paga-se a diferença e pronto. Se vendeu menos, eles não têm que devolver, eu 
fico com a obra e os stocks vão engrossando.Exactamente por isso, porque há muitas 
situações em que eu não vendo ou vendo pouco, não corresponde aos créditos que já 
estão nas mãos deles; agora era muito desagradável chegar ao fim de um ano ou um 
ano e meio e dizer “você tem que me devolver dinheiro”. 
 
- Mas isso era um pouco o que se fazia há 15 ou 20 anos atrás, algumas galerias 
que davam uma mensalidade aos artistas e essa mensalidade servia para eles irem 
trabalhando e irem subsistindo. E há também aquela coisa da exclusividade que agora 
não existe tão marcadamente como existia... 
- Comigo existe pelo seguinte, porque eu sou um indivíduo que fui sempre muito 
rigoroso na ética e acho que quando faço um catálogo que me custa 700, 800 ou 1000 
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contos, quando dou um beberete que custa 200 contos, quando adianto o dinheiro e não 
cobro juros, quando o artista está aflito ou quer comprar um atelier e eu avanço com 5 
mil contos e sou capaz de meter uma cunha num banco para ajudar, aliás eu sou assim 
uma espécie de segundo pai. 
 
- Funciona como uma espécie de mecenas dos seus artistas. 
- Era muito desagradável se eu fizesse uma exposição dum artista e visse que ele 
estava a vender a outro cliente.Como sabe, alguns clientes tentam sempre, embora 
comigo já não, comprar mais barato directamente ao artista porque ele é primo dum 
grande amigo, eu quero ir lá a casa só para ver e a gente já sabe como é que é. Embora 
como lhe disse o indivíduo que infringir a regra à primeira, rua. E já aconteceu uma 
coisa aqui com um artista com um certo nome.A exposição não correu bem, mas havia 
um quadro que ficou reservado até final e eu pensei o quadro está vendido. Custa-me 
telefonar às pessoas e dizer “decida lá”.Por razões pessoais, talvez erradamente, mas 
por razões pessoais, não gosto e entretanto a pessoa não comprou. Bem, passado 
algum tempo o artista disse “agora vou fazer uma exposição não sei onde, fora daqui e 
oManuel de Brito não se importa que eu leve os quadros”.E eu disse-lhe “leve lá os 
quadros, são seus”.Não havia um compromisso à partida, não havia aquela regra que 
eu lhe falei, porque nem sempre começamos assim.Portanto, levou os quadros. Passado 
algum tempo há um cliente nosso e amigo que me diz assim, “mas afinal uns dizem mal, 
outros dizem bem, mas eu ontem vi um quadro dele que é muito bom em casa de não sei 
quem”. Era o mesmo quadro e ele tinha-o vendido directamente. Não queira saber o 
que ele já tentou e nunca mais, acabou. 
 
- É uma questão de fidelidade, de confiança e de ética. 
- E de regras.Afinal de contas, quando estamos a fazer um investimento nem é 
propriamente uma acção de marketing, é uma acção de convivência, de lealdade. 
Porque é que eu hei-de estar a gastar dinheiro para ele vender lá em casa e por preços 
mais barato?Então faça ele o trabalho.Nós somos os intermediários do lucro mas temos 
uma função, uma missão. E depois houve uma coisa que me ajudou bastante sobre 
inúmeros aspectos: eu gostava de arte. 
 
- Diga-me só uma coisa, que critério utilizou na estrutura da sua colecção, na 
selecção dos seus artistas?Recorreu à opinião de críticos, de advisers, ou foi o próprio 
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Manuel de Brito que com a experiência que foi adquirindo, com o olhar que foi 
educando foi seleccionando? 
- Inicialmente pedi a um amigo, a um escultor que me ajudasse a confirmar as 
minhas escolhas, mas durou um ano. Como nós fazíamos recitais de poesia numa cave 
e que todos os poetas frequentavam, o que eu gostava era do movimento e tinha uma 
pequena discotecacom discos do Chandumonde, só especialidades.Enfim, gostava desse 
movimento. Ainda hoje não nego isso, eu sou fundamentalmente um intuitivo, nessa 
altura era ainda mais intuitivo do que sou hoje... 
 
- Mas também naquela altura a opinião dos críticos não era tão marcante como é 
hoje,digamos que há 40 anos atrás não havia este boom de críticos de arte, de advisers, 
comissários... 
- Hoje há outras atitudes envolventes, nessa altura não havia, havia o 
amadorismo, havia as amizades, também havia os pequenos grupos, o grupo do França 
e havia aquele que estava praticamente a dirigir a galeria de Março que foi uma 
galeria que acabou.Ora, nessa altura, com a falta de informação que eu tinha em 
termos teóricos eram praticamente os olhos que mandavam e o que eu apanhava no ar. 
O que me aconteceu de bom é que houve uma pessoa que acreditou em mim para lhe 
comprar o princípio do que seria uma fundação e percorri parte do mundo a comprar 
quadros, Picasso, Matisse, Klee.E qualquer país ou cidade a que chegava, todo o tempo 
que eu tinha livre era para ver museus.Evidentemente que eu hoje ainda digo que sou 
um intuitivo, mas sou um intuitivo que tem milhares de livros lá em casa, só a intuição 
não chega, não há duvida nenhuma que eu não fujo, há um clique.. 
As primeiras exposições que eu fiz foram:a primeira em 1964 do Bravo, a 
segunda do Lapa, a terceira do Palolo, a quarta do António Sena.Não tinham exposto 
em lado nenhum. E eu era amigo do Almada, do Vespeira, do Pomar - até sou padrinho 
do casamento do Pomar - de maneira que todo este processo é um processo de amor 
pela arte. 
 
- Pois era isso que eu lhe estava a falar, apesar de não haver mercado de arte na 
altura, o estímulo era o amor, a paixão. 
- Era o fascínio e mais tarde, como calcula, para qualquer pessoa culta ou que 
deseja ser culta, viajar é muito importante.Eu viajava muito.E chegava ao final do ano 
e o chamado chiffre de affaires era razoável. 
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- Tem algum episódio em particular de alguma aquisição de peças? 
- Praticamente todas lá fora e coisas espantosas em termos comerciais que era 
um mundo que me estava vedado e que a pouco e pouco, na medida em que 
internacionalmente me foram conhecendo, comprava. Comprei muita coisa ao Bayler 
na Suiça, o dono da Fundação Bayler, o grande homem das artes e um dos maiores 
coleccionadores do mundo e ficava realmente fascinado a ver aqueles stocks, aqueles 
armazéns, aquela postura e sobretudo no caso do Bayler. O senhor Bayler andava ali 
de calças de cotim azul sem gravata e um dia perguntei-lhe “óBayler isto não é tinta, é 
cal.Porque é que você pinta a galeria de cal?”.E ele respondeu, “eu gosto de cal, gosto 
do acetinado, está a ver, é diferente”.  
É aquilo que eu já tenho dito um bocado provocatoriamente, mas tem que ser a 
brincar.Te que ser – e passo o paradoxo - uma provocação a brincar: “como é que 
vocês podem ser bons galeristas se vocês não amam a arte? Vocês saem daqui, vão a 
Paris ou não sei quê e querem é ganhar.” Mas eu não tenho nada contra,eu também 
sempre quis, mas nunca ouvi da parte de um colega dizer assim: “tu vieste agora de 
Londres, viste aquela exposição que está na Tate, ou na National, ou no Louvre, ou no 
Pompidou?” Nunca, nenhum.Sabe que a primeira vez que fui com a Arlette a Nova 
Iorque, há muitos anos, fui para a porta do museu à espera que abrisse e à noite fomos 
postos na rua… 
 
- Há uma paixão que está subjacente e que se calhar era mais evidente há uns 
anos atrás,porque não havia este frenesim que há hoje do comércio. 
- A vida está muito materializada e não só na arte como noutras coisas, portanto 
eu não tenho que acusar alguns colegas. 
 
- E o que é que acha em relação a esta mudança: nos anos 50 a dificuldade 
estaria não no excesso mas no defeito, no facto de haver pouco.Havia poucas galerias, 
poucos artistas, os artistas queixavam-se que não vendiam.Hoje em dia temos um boom, 
em que se multiplicou o número de galerias, de marchands, de feiras de arte, de 
coleccionadores.O que é que acha disto? 
- Curiosamente, esse período de pobreza franciscana estava um bocado ligado à 
política. Primeiro, os directores de museus eram académicos, reaccionários.Tínhamos 
um presidente do conselho que não sabia nada de arte e depositava confiança num 
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indivíduo chamado Eduardo Malta que era o director do museu que é hoje o Museu do 
Chiado, era o Museu de Arte Contemporânea. Ali não entrava ninguém que não fosse 
académico como ele era. Ganhar a vida com arte só por encomendas, sobretudo 
escultores e as encomendas eram do Estado Novo, só um político de Salazar é que lhe 
fez frente, foi o António Ferro, que era um indivíduo extremamente sensível.E como ele 
tinha do António Ferro uma máquina de propaganda e tinha respeito por ele, cedeu 
nalguns aspectos, mas mesmo assim, nada de extraordinário. Nessa altura também não 
havia interesse porque as pessoas não tinham um mínimo de estímulo. 
Há uma situação que foi vivida por mim como galerista, que as pessoas não 
sabem.Sempre que eu ia ou a França, ou a Inglaterra, procurava comprar aos artistas 
portugueses que estavam lá, obras de arte para trazer. Hoje há uma linguagem que é 
preciso divulgar, levar e não sei quê, eu estou de acordo, mas nessa altura ninguém o 
fazia, até porque tinham medo.Alguns tinham razões políticas para estarem exilados e 
mais tarde até eu digo que fui sócio, mas não quis ser sócio, eu disse para o meu 
amigo: “vamos fazer as galerias e pronto.Eu não quero sociedades, é um problema 
meu, tu tens confiança em mim, eu tenho confiança em ti e vamos fazer”.E 
representaram o Pomar, o Eduardo Luís, o René Bertholo, a Lurdes de Castro, todos os 
artistas portugueses começaram por lá, pelo centro de Paris, na galeria Bellechasse e 
depois a sucursal.A galeria era dirigida por mim.As pessoas nem lhes passa pela 
cabeça, mas eu não estou preocupado com isso, interessa-me muito mais o dia de hoje, 
e o que se segue, do que a tal história dos 50 anos, quero lá saber dos 50 anos... 
 
- Mas o que acha deste boom do circuito comercial da arte? 
- Tem um bocado a ver com o que disse atrás.Não só na arte, como noutras 
profissões, é preciso as pessoas estarem motivadas para levarem a profissão a 
sério.Depois, para se ter êxito é preciso ter uma marca.Eu nunca andei à procura de 
uma marca, a marca chegou por uma questão de princípio, de forma de estar na 
vida.Felizmente parece-me que está a seguir agora o meu filho. A marca vem por uma 
relação, em primeiro lugar o cliente gosta de falar com um profissional, gosta de 
saber.Eu fui-o muitas vezes, não só para o Jorge de Brito, para quem eu comprei 
milhares e milhares de contos, foi com ele que eu me desenvolvi e as pessoas diziam-me 
assim: “eh pá, tu não tens ciúmes?Trazes para cá aquelas obras…”.Primeiro, acho que 
estou a ter uma atitude patriótica trazendo quadros de grandes autores mundiais para o 
país.Segundo, viajo e gosto muito;terceiro, ganho a minha percentagem que está 
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estabelecida e ganho razoavelmente; quarto, viajo e vejo museus e isso é o principal, a 
aprendizagem é o ver, é o conviver, o discutir com pessoas que sabem. O Rui Mário 
Gonçalves, em relação ao António Dacosta dizia-me assim: “tu sabes que até hoje o 
homem que mais me ensinou a olhar para a arte foi o António Dacosta”. Há um ano 
atrás estávamos no jardim da Faculdade de Ciências numa festa e de repente eu dei 
com o Rui Mário Gonçalves em frente à associação dos estudantes e olhei para o Rui e 
disse “como é que vieste aqui parar?”. “Olha, naturalmente pela mesma causa que tu 
vieste”.Há 50 anos fizemos aqui uma exposição da Vieira da Silva. Não me passava 
pela cabeça vir a ser marchand, no entanto você pode dizer-me que eu tenho uma 
colecção com alguma importância a nível nacional, até já lhe expliquei de certa 
maneira o porquê.Sempre que eu podia, comprava.Eu nunca dei demasiada 
importância ao dinheiro, o dinheiro para mim funcionou sempre como uma ferramenta. 
Em primeiro lugar, é isso que eu transmitia aos meus filhos.Não vamos ser 
miserabilistas, queremos conforto, educação, bem-estar.Não queremos mostrar a 
ninguém que somos ricos, se temos possibilidades, compramos quadros. Eu cheguei a 
comprar quadros em várias épocas que não era capaz de vender pelo preço que 
comprei e isto quer dizer que se eu fosse milionário ou se tivesse minas de ouro, eu hoje 
tinha uma colecção fantástica, porque eu era um louco a comprar, desde que tivesse 
dinheiro.Entre ter vinte mil contos no banco à ordem ou ter um quadro que valia quinze 
mil mas que sabia que vendia por vinte mil, eu queria o quadro.   
 
- Tem a ver com essa paixão. 
- Aqui há uns tempos atrás uma jornalista, depois de me ter tecido os mais 
rasgados elogios, perguntava-me “ó Manuel de Brito, diga-me lá qual é  a receita para 
se ser um bom marchand?”.E eu disse: “você deve estar a brincar comigo, você está-
me a perguntar o que é que um homem precisa para ser homem”. 
 
- Acho que a palavra marchand não engloba tudo aquilo que está subjacente aos 
conceitos de coleccionador ou galerista.Para mim, um marchand é a pessoa que compra 
e vende,só.E o galerista, que é também coleccionador e é também marchand, engloba 
outros atributos que passam pela tal paixão pela arte, pelo impulso do coleccionismo, 
pela ajuda aos artistas... 
- Pelas alegrias... Sabe o que é apresentar uma exposição de arte portuguesa, 
uma colectiva de sessenta e tal artistas em Pequim? 
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- Pois eu também tinha aqui uma pergunta para lhe fazer sobre isso, que era 
precisamente sobre a exposição de Júlio Pomar, da sua colecção na China. 
- No Museu de Arte Moderna, em Pequim fiz duas.Fiz uma que é a minha coroa 
de glória, na Cidade Proibida, o maior salão da Cidade Proibida.A exposição foi 
inaugurada pelo presidente da República da China e pelo Presidente da República de 
Portugal, imagine a vaidade. 
 
- Pois, o prazer pessoal também é muito importante.Mas para além do prazer 
pessoal também acha que uma colecção também tem uma responsabilidade social e 
cultural? 
- A responsabilidade é assumida por mim, em termos de civilidade e pelas 
possibilidades que a arte me deu. Não tenho um projecto editorial, nem me interessa ter 
um projecto editorial.Estava em casa da Sophia de Mello Breyner e ela deu-me uns 
poemas para ler.E às tantas eu disse:“eu gosto muito”.E a Graça Morais também gosta 
muito.Foi assim o meu projecto editorial, nada de pensado. As pessoas ficam muito 
admiradas, “olhe, está ali um poema de Manuel Alegre”, ali na nossa casa onde 
dormimos tem uma coisa maior da Sofia de Mello Breyner.As pessoas acham estranho 
se sou galerista, marchand, porque é que hei-de ter estas coisas. 
 
- A poesia é outra forma de arte. 
- Voltando à pergunta que me fez.Quando eu apresentei a minha colecção no 
Museu do Chiado foi realmente um sucesso.Depois foi apresentada em Macau, depois 
foi para S.Paulo.Há muita batota, como sabe, e então em Portugal e Brasil… Portugal 
tem sido uma coisa terrível.O que é que acontece em S.Paulo?Os indivíduos 
embandeiraram em arco, dizia-me um ministro que foi também na comitiva para dar 
uma imagem nova do país, iam tentar através do ICEP vender os seus produtos e de 
repente lembraram-se que afinal a cultura também é um produto e dizia-me o ministro 
de lá: “ó Manuel de Brito, já viu o Estado de S. Paulo, primeira página a cores, a 
ultima página a cores”. E eu disse-lhe: “o Estado de S. Paulo deve ter cobrado ao 
ICEP pelo anúncio de duas ou três páginas que ninguém lê, uma fortuna e isto toda a 
gente lê e eu não cobrei nada”. Veja como é, os indivíduos do Rio de Janeiro, quando 
as coisas estão neste pé, aceitam a opinião de S.Paulo e quando a exposição chegou - 
aliás foi a mais bem apresentada, e eu fiquei maravilhado com a apresentação do 
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Museu de Arte Moderna do Rio de Janeiro - e quando a exposição chegou ao Rio de 
Janeiro teve não sei quantos milhares de pessoas na inauguração e todos os dias 
faziam fila para entrar. 
 
- Qual é,grosso modo, o número de peças da sua colecção? 
- Se eu tivesse muito dinheiro, a minha colecção seria diferente.Estrangeiros 
tenho para aí uns vinte ou trinta.De vez em quando compro um quadro numa feira e 
isso custa-me 20 ou 30 mil contos.Quer dizer, eu não tenho outra fonte de rendimento, 
portanto tenho alguns estrangeiros, mas não considero que a minha colecção tenha 
importância como valor estrangeiro. Agora destes últimos 50 ou 60 anos, tenho do 
melhor que foi feito no país. 
 
- Mas em termos de número de peças? 
- Isso é difícil, porque há muita coisa que eu tenho em papel e que estão em 
pastas, embora tenha espaços grandes não tenho espaço ilimitado e tempo, porque 
como disse atrás e é verdade, eu não sou mais organizado e muitas vezes não posso ser 
como gostaria porque há sempre o dia-a-dia e coisas a fazer. 
 
- Eu li também algures que a sua colecção iria ser exposta no Palácio dos Anjos 
em Algés.Acha que este é o local ideal para albergar a colecção? 
- Para mim o local ideal era junto da Universidade, porque é o país onde eu 
estou, o país que eu gosto, o local aonde andaram a estudar a minha mulher e os meus 
filhos.Mais à frente há um filho que é professor na Lusófona, portanto ali naquela zona 
universitária é que era o ideal.Mas infelizmente a maioria dos políticos pensam mais 
nos votos do que no que interesse ao povo e eu às tantas quase já me sentia a mendigar 
para arranjar um espaço que eu até sabia onde estava para se fazer uma coisa 
daquelas. E andava um indivíduo ao contrário, que era o Isaltino Morais.Andou 
trêsanos atrás de mim para fazer uma fundação no centro de Algés, é o coração de 
Algés, com um jardim muito bonito, com árvores que foram importadas há muitos anos, 
eles 
chamam-lhe o Palácio do Anjos.Aquilo não é bem um Palácio,é uma casa apalaçada. 
E eu disse-lhe que as instalações eram pequenas, ao que ele respondeu: “Manuel de 
Brito, você parte tudo, escavaca tudo, faz o que quiser”. Vão fazer dois pavilhões cá 
fora, vão fazer aquilo que se faz em qualquer fundação, em miniatura.Mas de qualquer 
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maneira é um espaço digno. Eu acabei por aceitar, porque ao fim e ao cabo pertenço 
ao concelho de Oeiras e quando percebi que não conseguia com um dos últimos 
presidentes, disse “pronto, acabou.Vamos para a frente com isto”.E a actual presidente 
da câmara também aderiu ao projecto.Mas em determinada altura interpretei 
erradamente que se gastasse o que se gastou.Queriam fazer as obras a correr para que 
estivessem prontas para as autárquicas e eu avisei o presidente da câmara e disse-lhe: 
“olhe, eu fui sempre um independente mesmo com muitas prisões antes do 25 de 
Abril,mesmo com julgamentos de tribunal, fui sempre um homem que não tive rótulos e 
continuo a ser assim”. Sou amigo da maioria dos políticos que me tentaram e disse a 
todos que não, queria ser um homem independente e decidir em função dos casos, das 
situações.E para isso precisava de liberdade, não podia estar amarrado a um emblema. 
Quando aceitei este acto de civilidade, não foi ao PSD, porque aceitava também ao 
PS.Talvez não aceitasse a outros partidos, mas aceitei porque não vão fazer dois salões 
a correr. É uma inauguração provisória,mas agora vai-se acabar e tal. Enquanto não 
estiver pronto não há fundação, que aliás não estou muito preocupado com o nome 
fundação, não sou suficientemente vaidoso... 
 
- Mas acho que deve ser uma preocupação para um coleccionador que tem um 
certo número de peças, ter um sítio para albergá-la. 
- Mas eu tenho espaços para guardar as coisas e andam sempre a 
circular.Ainda agora me telefonou o Alexandre Melo de Paris, porque quer um quadro 
importante que eu tenho que é a D. Inês do Costa Pinheiro, para uma exposição.E eu já 
tinha dito que este quadro não sai para lado nenhum, porque qualquer dia já não vejo o 
quadro em casa e um dia fico com um desgosto terrível, porque o quadro chega aqui 
com defeito. Mesmo que o seguro me pague e com os seguros é sempre complicado. 
 
- Queria-lhe fazer uma pergunta que se refere à organização de algumas 
colecções de arte moderna. O Manuel de Brito esteve ligado à organização de algumas 
colecções de arte,durante o seu percurso de galerista e eu ia-lhe perguntar precisamente 
qual é a sua opinião sobre o coleccionismo de arte em Portugal? 
- Ainda ontem fui à inauguração de uma fundação aqui em Lisboa.Que eu saiba, 
não faltou dinheiro, mas não é o meu estilo.Não é que as coisas que estão lá sejam más, 
mas não têm nada a ver comigo.Numa fundação minha não ia pôr coisas de cerâmica, 
coisas antigas.Mas eu percebo, porque eles são ricos, não têm filhose querem mostrar 
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os seus valores, eu percebo perfeitamente.À medida que vou envelhecendo vou sendo 
cada vez mais tolerante. 
 
- Mas acha que há coleccionismo de arte em Portugal? 
- Não há muito.Há o grupo de advogados, o Sáragga Leal, que me atribui a 
responsabilidade de ser coleccionador.Ele diz que fui eu que o empurrei.E há outra 
coisa que nos defende sob o ponto de vista comercial, que é o aspecto da clientela.Já 
temos clientes de terceira geração e a quarta geração já vai lá.Porquê? Porque o avô 
comprou um quadro por 30 contos que hoje vale 8 a 10 mil.O cliente tem que acreditar 
que o interlocutor é uma pessoa séria na sua profissão e que tem apostas que o podem 
favorecer. 
 
- Mas a colecção é sempre uma coisa que tem que ser vista a longo prazo, ou 
não?O que é que pensa desta coisa dos fundos de arte? 
- O grande problema, que é também o problema que se liga ao comércio actual, 
é que toda a gente quer enriquecer depressa e é preciso consolidar uma posição ética, 
uma posição de conhecimento, mas não é só marketing, é saber mesmo. Agora recebi 
um convite do Centro Pompidou para ir a um jantar de um artista que vai lá inaugurar, 
que é um artista que me interessa. Há muita coisa que se passa em minha casa e as 
pessoas não sabem. O meu processo não é um processo de marketing actual, há uma 
coisa que felizmente hoje me defende bastante, é que todos os espaços que ocupamos 
são nossos, pago a contribuição predial e pronto, senão teria que pagarvinte e tantos 
mil contos por mês no mínimo, de rendas.Isso é uma defesa que eu tenho em termos de 
equilíbrio financeiro, em termos de gestão do meu património. É certo que tendo 
dinheiro, eu compro.Cada um tem os seus processos, eu não tenho o direito de censurar 
um colega meu que vá a Paris ou Londres e quer lá saber dos museus para alguma 
coisa, o que ele quer é ganhar dinheiro... Os tempos são outros. O Rui foi agora fazer 
um curso de 3 meses a Nova Iorque, de gestão de galerias e museus e diz ele assim: “eu 
podia lá alugar um carro mas é tão porreiro andar de bicicleta, em Nova Iorque”.Ia às 
galerias, aos museus só de bicicleta. 
 
- Mas o que é que pensa dos fundos de arte, tem alguma opinião sobre isso? 
- As pessoas que têm poder e podiam fazer fundos de arte, a maioria não tem 
sensibilidade, estão na área do ganhar dinheiro. Posso-lhe contar uma situação 
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caricata.Um presidente dum banco convidou-me para um projecto de um fundo de arte 
que seria uma coisa com uma certa importância e interessante. Fui almoçar com ele e 
com dois administradores lá no próprio banco, e só para sintetizar eu disse-lhe:“há 
aqui um grande equívoco.Eu tinha pensado neste projecto para meu prazer e esse 
prazer passa também pelo prazer dos indivíduos que entram no fundo, compram 
acções, a imagem do banco e para mim próprio.Para além disso, eu não ando à 
procura de emprego”.Eu fazia isto por prazer, eu só faço coisas na vida por 
prazer.Felizmente conquistei esta posição.A maior parte dos fundos são muito 
complicados, há envolvimentos que não me agradam, é preciso muito cuidado, porque 
imediatamente até se pode ganhar dinheiro. Se quisesse eu agarrava-me àquele 
indivíduo, tinha toda a confiança dele e começava a ganhar umas centenas de contos 
por mês. 
 
- Porque a ideia é precisamente essa num curto ou médio espaço de tempo haver 
uma mais-valia quase imediata. 
- Eu tenho um filho do primeiro casamento, que hoje é professor na Lusófona e 
que esteve a dirigir o desporto. Quando houve eleições, o PS perdeu e foi ter com o 
secretário de Estado e disse:“está tudo preparado, quando vocês tiverem a pessoa que 
me vai substituir, digam, porque há dossiers confidenciais que eu só posso entregar ao 
próprio”.“Mas quem é que disse que vai ser substituído?” É lógico, não tem qualquer 
problema, vocês são PSD, eu fui lá posto pelo PS, é assim a vida, eu agora só preciso 
de saber quem é a pessoa para lhe entregar as coisas em mão”. “Não senhor, já falei 
com o ministro…”“Mas o que é que os senhores prometem?” Sabe como é que acabou 
o projecto?Seis meses depois, ele diz ao secretário de estado: “Está lá em baixo o 
carro e o motorista, o que eu lhe vou dizer vai-me fazer perder 200 ou 300 contos por 
mês, porque eu vou voltar para a faculdade mas a continuar assim sem o vosso apoio e 
sem quererem fazer nada, qualquer dia eu estou no gabinete com o computador a jogar 
às cartas, de maneira que não é isso que eu quero da vida”. 
 
- Eu tinha aqui outra pergunta para lhe fazer que se refere ao momento actual 
que estamos a atravessar, de crise económica. À semelhança do que aconteceu no final 
dos anos 80, estes períodos são de certa forma favoráveis à compra de obras de 
arte.Qual asua opinião em relação à situação do mercado neste momento? 
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- Aqui há um vício que começa por exemplo com as acções.Quando as acções 
estão a subir, as pessoas vão desordenadamente comprar com a ânsia de ganhar 
mundos e fundos num curto espaço de tempo e depois quando há o alarme de já 
baixaram 3 pontos ou 5 pontos, vai tudo a correr vender, muitas vezes perdendo 
dinheiro, por vezesaté dinheiro que foi emprestado pelo próprio banco.As pessoas não 
estão informadas, não sabem, não se rodeiam de pessoas que os podem ajudar. Eu 
lembro-me que aqui há tempos fiz com o Mega Ferreira uma reunião na Madeira e 
percebi que as pessoas estavam com uma certa relutância em fazer perguntas em 
relação ao comércio, com um certo acanhamento. Eu pus as pessoas à vontade e disse-
lhes para me fazerem todas as perguntas que quisessem, se eu achasse que não sabia, 
então diria que não sei.E foi fantástico, correu muito bem. As pessoas às vezes fazem o 
seu juízo em relação aos valores que devem comprar.Por exemplo, se eu quiser 
comprar um anel de brilhantes pois eu vou ter com uma pessoa que saiba de brilhantes, 
não vou a uma ourivesaria de bairro, fazendo o tipo de raciocínio de que “olha, este é 
muito brilhante deve ser bom”. Não faz ideia quantas vezes eu sou consultado pela 
policia judiciária, para ver quadros falsos.As pessoas que não estão informadas, não 
sabem, mas têm uma ganância tão grande que acabam por cometer deslize. Portanto 
não háduvida nenhuma que há períodos de crise, o maior período de crise foi o que se 
seguiu ao 25 de Abril, porque praticamente fecharam quase todas as galerias.E às 
vezes tem havido pequenas crises.Aqui no Porto, inclusivamente, houve pequenas crises 
que foram motivadas por maus comportamentos e agora não vale a pena falar em 
pessoas porque podiam ter sido pessoas muito importantes, pela posição que 
ocupavam, ou pelo que vendiam ou pelos sócios que tinham e realmente foram uns 
desastrados. De modo que há períodos de crise, mas as pessoas têm que saber lidar 
com elas.Por exemplo, quando a nossa galeria começou, aquilo era modestíssimo.Hoje 
as galerias abrem, mas todas querem abrir já com um certo luxo e depois fecham e 
digo-lhe com toda a sinceridade, cada galeria que fecha para mim é um tormento.  
 
- A ARCO atribui todos os anos um prémio para o Coleccionismo corporativo e 
privado tendo já sido atribuído a diversas entidades desde 1997, como por exemplo à 
Colecção Gulbenkian, à colecção Central Hispano, Testimoni La Caixa, à Colecção do 
BritishCouncil e mais recentemenete a Ann Lewis uma coleccionadora privada. 
Acha que faria sentido a criação de um prémio para o coleccionismo em 
Portugal? 
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- Eu acho que faz mais do que sentido e acredito que é uma questão de tempo, 
estas coisas são resolvidas às vezes com atrasos que não deveriam existir mas a 
verdade é que elas existem. Há uma coisa que se está a passar neste país e que eu vivi 
pela negativa, é que nada se passava fora de Lisboa e do Porto e hoje até com muitos 
erros à mistura, mas a arte está descentralizada. Em todo o país há câmaras 
municipais, há espaços onde se apresentam exposições, espaços muito bons e até 
museus e fundações, enfim já há uma dinâmica diferente, isso chegou. E eu digo às 
vezes com erros, porque nem sempre o presidente da câmara tem de perceber de arte, 
nem sempre o indivíduo que está no pelouro da cultura é a pessoa ideal e outras vezes 
há interesses que não interessa agora aprofundar. Eu aí estou muito metido no assunto, 
porque durante quase nove anos estive na televisão, como sabe, e passava-me tudo pela 
mão e às vezes via catálogos luxuosos de coisas que não valiam absolutamente nada 
O que eu dizia era o seguinte, alguma coisa há-de ficar, as coisas são más, às 
vezes não são correctas, mas alguma coisa vai ficar. Voltando atrás à sua questão, eu 
digo-lhe que desejava muito, qualquer pessoa que esteja no meio diria o mesmo e é 
uma questão de tempo, eu acredito que sim.  
 
- A formação duma colecção está geralmente ligada a diversos princípios de 
motivação, como por exemplo o prazer estético, o risco, o sentido de poder, a extensão 
do «eu» ou o prolongamento da identidade – representando assim uma espécie de 
biografia do proprietário. Pode estar ligada também à ideia de possuir ou acumular 
como substituição de uma perda ou de uma privação. 
Identifica-se com alguma destas motivações? 
- Há situações que são comuns. Há o indivíduo que compra porque gosta de arte 
mas sabe que está a fazer um investimento. E pode haver três ou quatro situações, a 
situação de benefício da própria imagem, de que é uma pessoa ligada a um meio que 
lhe dá um estatuto, eu aí não posso dizer muita coisa porque relativamente ao lado 
biográfico que eu já descrevi no princípio da nossa conversa, percebe-se que eu não 
sou parvo quando estou a funcionar como comerciante, não estou a comprar por dez se 
não acreditar que possa vender por quinze, não sou um indivíduo que possa comprar 
um objecto de arte porque apenas que lhe possa dar um estatuto. Eu já fui condecorado 
por três Presidentes da República e não acho que isso seja uma coisa extremamente 
importante, fiquei apenas muito feliz, muito contente. 
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(Entrevista realizada na Galeria 111 no Porto em Junho de 2005.) 
 
 3.2. Jaime Isidoro 
 
- Reúne na sua pessoa três perfis distintos embora interligados: o de galerista, 
artista e coleccionador. Qual é que surgiu primeiro? 
- O primeiro foi o de artista. Senti a necessidade de ser artista, de 
pintar, desde muito cedo. E comecei a coleccionar desde muito 
novo, antes de ter a galeria – era pintor e trocava quadros com 
colegas pintores e quando comecei com a galeria, quando vendia, 
investia esse dinheiro em quadros dos artistas. Mais tarde fui 
para Paris para tentar compreender a arte moderna e conheci a 
Vieira da Silva, com quem cheguei a fazer uma exposição na 
minha galeria. Ela oferecia-me pinturas de vez em quando e dizia 
que era para me ajudar na galeria, outras comprei.  
 
- No Porto deveu-se a si a fundação da Galeria - Academia Dominguez Alvarez, 
em 54, com actividade local, num meio ainda muito restrito. Como era o mercado de 
arte então?  
- Não havia mercado. As exposições faziam-se, colocavam-se os quadros e 
retiravam-se sem se venderem. Fiz a primeira exposição póstuma do Amadeo de Sousa-
Cardoso em 1956, que era praticamente um desconhecido em Portugal. Até aí havia um 
prémio com o nome dele do SNI - Secretariado Nacional de Informação – mas nunca se 
fez exposição nenhuma. Também de Eduardo Viana, Paula Rêgo, Alvarez e de outros 
que só mais tarde viriam a ser nomes importantes aqui. Foi preciso eu ir ter com as 
pessoas e chamar-lhes a atenção para o que se estava a passar. Na altura o Augusto 
Abreu e o Manuel Pinto de Azevedo Júnior, proprietário do Primeiro de Janeiro, eram 
os dois grandes coleccionadores.  
 
- Nos anos 50 os artistas queixavam-se que a dificuldade não estaria em expor 
mas em vender. No espaço de 50 anos assistiu-se a uma multiplicação do número de 
galerias, de coleccionadores, de marchands e de feiras de arte, enfim, do circuito 
comercial da arte. Qual a sua opinião em relação a esta evolução? 
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- Acho bem. É melhor haver muitas do que só uma. Cada galeria faz o seu papel 
de divulgação da arte no seu círculo de clientes e pessoas conhecidas. Claro que há 
galerias e galerias – há pessoas que não deviam abrir galerias porque não têm perfil 
nem conhecimento para isso – daí existirem galerias que abrem e fecham no espaço de 
dois anos ou menos. O galerista tem que fazer um papel sério de aconselhamento ao 
coleccionador e tratá-lo bem, porque é ele que paga ao artista e ao galerista e sem isso 
a galeria não funciona. Houve peças que eu vendi e ficaria com elas novamente se 
tivesse essa oportunidade, há outras que nem sequer vendo - houve há pouco um 
episódio em que me entraram na galeria com dezanove mil contos para me comprarem 
uma Paula Rego, com quem eu cheguei a fazer uma exposição em 1972. Na altura 
comprei o quadro por sessenta contos e eu recusei... Não sei se fiz mal ou bem, mas o 
dinheiro iria com certeza gastá-lo, eu não sei guardar dinheiro e iria ficar com uma 
lacuna na minha colecção. 
 
- Considera que as galerias comerciais representam um motor fulcral da nova 
cena artística? 
- Claro que sim. As galerias têm um papel muito importante porque são as 
primeiras a apresentar a obra do artista depois de ele a ter executado, a obra sai 
directamente do atelier do artista para as galerias. Para além disso têm um papel de 
divulgação e animação cultural importante. 
 
 - Também a partir de meados dos anos 50 a emigração dos artistas foi o facto 
mais relevante na arte portuguesa. Acha que hoje os artistas portugueses ainda sentem 
essa necessidade ou seja o que se faz lá fora é que vale a pena? 
 - Acho que hoje a informação chega até nós de uma forma completamente 
diferente do que chegava há 50 anos atrás. Na altura era preciso o artista deslocar-se 
lá fora para saber o que se estava a passar, isso hoje em dia já não acontece. No 
entanto é diferente o artista estar em Nova Iorque, no centro da arte contemporânea ou 
em Paris, ou estar em Portugal... 
 
- A proximidade entre o coleccionador apaixonado e o artista é grande, ambos os 
conceitos estão intimamente ligados. Marcel Duchamp equacionou a simbiose das duas 
actividades inseparáveis de uma forma algo polémica: «metade da obra de arte é 
realizada pelo artista a outra metade é completada pelo coleccionador» e «o verdadeiro 
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coleccionador é segundo a minha opinião, artista elevado ao quadrado, escolhe os seus 
quadros e coloca-os nas suas paredes: por outras palavras cria a sua própria colecção». 
Quer comentar esta afirmação? 
- Eu gosto muito de Marcel Duchamp, acho que foi um artista que revolucionou 
a arte com aquelas obras a roda da bicicleta e o urinol, revolucionou o conceito de 
arte, o objecto comum passa a ser elevado a categoria de objecto artístico, mais tarde 
Joseph Beuys é outro homem que também faz grandes transformações no conceito 
daquilo que pode ser considerado arte. Em relação à afirmação dele acho que sim, o 
coleccionador também é artista ao criar uma colecção. 
 
- Também por sua vez o artista é frequentemente coleccionador, utiliza os 
objectos da sua colecção como fontes de investigação e inspiração. Rembrandt reunia 
objectos do mundo animal e vegetal como matéria-prima na elaboração das suas obras, 
o pintor alemão Baselitz, esculturas africanas e desenhos maneiristas do século XVI. É 
nesse sentido que se considera coleccionador?  
- Não, eu sempre apreciei a arte feita pelos outros não como fonte de inspiração 
mas porque gostava de coleccionar e daí procurei sempre fazer uma colecção com 
aquilo que marcou a arte portuguesa. Claro que houve pintores que me marcaram 
como artista: El Greco, Cézanne, Picasso, que eu considero o melhor artista desde 
sempre e possuo também uma pequena obra dele que consegui obter através de uma 
troca. 
 
- A sua colecção privada foi apresentada em 1988 na casa de Serralves e reunia 
obras de Eduardo Viana, Amadeu Sousa Cardoso, Almada Negreiros, Vieira da Silva, 
Júlio Resende, Ângelo de Sousa, Albuquerque Mendes, entre outros. Nestes últimos seis 
anos tem acrescentado mais autores/peças à sua colecção? 
- Sim, quando posso e se surgem oportunidades vou adquirindo peças que acho 
que irão completar a minha colecção. Nos últimos tempos adquiri duas obras de Jorge 
Pinheiro, uma de Julião Sarmento, Joaquim Rodrigo, uma escultura do José de 
Guimarães, um Costa Pinheiro e há pouco tempo um Mário Eloy. Com boas condições 
e a um bom preço, compro. Consigo explicar porque é que é bom ou mau o quadro e 
isso é muito importante para um coleccionador.  
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- Qual o critério ou critérios que utilizou na estrutura da sua colecção? 
- É uma colecção de cerca de 500 peças seleccionadas, feita com a paixão de ter 
coisas boas, ao longo de 50 anos, vivendo experiências, visitando museus, educando os 
olhos para sentir a qualidade da obra de arte. É claro que eu procurei reunir os nomes 
que marcaram... Ultimamente também tenho adquirido jovens, mas tem que se ter 
cuidado e dar algum tempo até se saber se o trabalho tem continuidade ou não, porque 
tem havido casos de artistas jovens em que apostei e depois deixaram de pintar por 
circunstâncias pessoais ou outras e fiquei com obras que não sei o que lhes faça... 
 
 - Quer referir algum episódio em particular de aquisição de uma determinada 
peça? 
- Isto passou-se nos anos 70: eu fui ver a colecção do Dr. Mário Bastos, ele 
tinha comprado Portinaris à viúva. E era uma colecção menor, o pior dos bons artistas 
e ainda por cima tinha alguns falsos, um Malhoa, um Silva Porto. Nós tornamo-nos 
amigos e eu ajudei-o a fazer uma colecção, ele tinha muitíssimo dinheiro que lhe vinha 
do Brasil. Eu sabia que havia no Brasil, num galerista que eu conhecia, duas peças, 
uma do Léger e outra da Vieira da Silva e disse-lhe: “você paga-me a viagem e eu vou 
lá buscar-lhe os quadros”. Quando ligo para esse galerista, a mulher diz-me que ele já 
tinha ido para Nova Iorque para vender o Léger a um cliente e na altura eu meti-me 
num avião e fui ter com ele ao Hilton e consegui comprar o quadro... 
 
- Esteve ligado à organização de algumas colecções de arte moderna. Qual a sua 
opinião sobre o coleccionismo de arte em Portugal? 
- Não há, ou há pouco. Portugal não é um país de grandes coleccionadores: há 
duas grandes colecções de arte portuguesa que é a minha e a do Manuel de Brito. Mas 
estive por detrás de boas colecções – fui eu que iniciei o Jorge de Brito e ele foi um 
homem que elevou o valor da obra de arte porque comprava muito. Quando ele 
comprou o Fernando Pessoa do Almada, a pintura subiu. Ele comprava tudo, trazia 
obras de Nova Iorque, Paris, Brasil... Comecei a vender-lhe obras nos anos sessenta e 
em 67 comprou duas obras do Portinari que eu lhe vendi e quando fiz a exposição 
póstuma do Eduardo Viana em 67, ele veio à minha galeria com os amigos, o Pinto de 
Balsemão, a Vera lagoa e comprou 3 ou 4 quadros; elevou o valor das obras de arte e 
foi um bom período para o mercado. 
 
73 
 
- O que pensa da colecção Berardo? 
- É uma grande colecção fantástica, mas não de arte portuguesa, é mais a nível 
internacional. A arte portuguesa está pouco representada.  
 
(Entrevista realizada na Galeria Alvarez, no Porto, em Dezembro de 2004) 
 
3.3. Fernando Santos 
 
- Fernando, começo por te perguntar: há quantos anos já estás nesta actividade? 
- Desde que me conheço. Eu sou de Amarante e estive ligado ao Museu de 
Amarante e a minha primeira galeria surgiu em Amarante, com 22 anos. E dos 22 anos 
até agora, não tenho feito outra coisa. Estive ligado à actividade da cultura da câmara, 
tive também um espaço em Guimarães onde promovia exposições. Depois fui convidado 
para ir para a Nasoni. 
 
- Pois, porque tu começaste pela Nasoni. 
- Comecei em Amarante, mas depois convidaram-me a fazer parte do projecto 
da Nasoni. 
 
- Isto nos anos 80? 
- Sim, nos anos 80. Tive lá cerca de 6 ou 7 anos. 
 
- Em que a Nasoni era praticamente a única galeria… 
- Sim, eu considero que a Nasoni deu uma grande volta no mercado de arte. 
Porque a Nasoni surge numa altura que começa a haver muito dinheiro, houve muita 
afluência à compra. E a Nasoni tinha boas influências, boas relações com os meios de 
negócios. Tornou-se numa referência no mercado de arte em Portugal e hoje podia ser 
uma boa galeria, só que na arte não podemos pensar só com o sentido comercial, o 
mais importante é o sentido cultural. Mas o mercado de arte em Portugal nunca foi 
muito bem definido. Houve muito comércio de arte, vendeu-se muito… 
 
- Que diferenças notas, desde que entraste no mercado de arte, há 12 anos atrás, 
até agora? 
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- Houve modificações, muito significativas. O que eu acho é o seguinte, o 
mercado de arte e as leiloeiras começaram a surgir, a dinamizar o mercado. Sabes que 
o trabalho duma leiloeira é fundamental. No trabalho duma galeria, tens que traçar 
uma linha, convidar os artistas, ter uma relação muito próxima entre o coleccionador, 
o artista e a galeria, este triângulo é fundamental para que as coisas funcionem bem. É 
fundamental haver um diálogo permanente. Apoiar os artistas. Muitas vezes os artistas 
estão em pânico não sabem o que hão-de fazer, não estão contentes com o trabalho e a 
relação com o galerista é fundamental, porque se descobre uma saída. É mais que uma 
relação profissional, é uma relação de amizade. 
 
- Achas que hoje em dia ainda continua a haver essa relação de amizade e 
confiança entre o galerista e o artista, apesar de haver esta mobilidade cada vez maior, 
que permite saltar de galeria para galeria? 
- Eu penso que essa ideia de exclusividade com o artista é uma ideia que não 
resulta. Porque para teres exclusividade, tens que ter capacidade económica para 
absorver a produção do artista e fazer o trabalho que é preciso - divulgar, vendê-lo, 
entrar nos circuitos. Mas isso foi o que aconteceu nos últimos 20 anos. 
 
- A situação de exclusividade? 
- Sim, aconteceu. E houve galerias que fizeram isso. Hoje é difícil, porque hoje 
não se vende. Eu sou contra a exclusividade, eu gosto de ter o artista como um amigo. 
E se se sente bem com a galeria, mantém-se fiel. Ele tem de sentir confiança no teu 
trabalho. Se nós tratámos mal o artista, ele vai-se embora. E eu nunca tive esse 
problema. 
 
- Aceitas que um artista esteja a trabalhar contigo e exponha numa outra galeria, 
na mesma cidade? 
- Não, na mesma cidade não tem interesse para o artista. Há duas grandes 
cidades que são Lisboa e o Porto e depois há uma série de galerias periféricas, em 
Guimarães, Castelo Branco, Bragança que têm acesso aos artistas porque todos os 
artistas querem lá expor e não interfere muito no nosso circuito. É importante que o 
artista circule entre Lisboa e Porto. E podes ter capacidade para ter uma galeria em 
Lisboa e no Porto, como eu já tive. Mas é difícil de gerir, porque ou estás num sítio ou 
estás noutro. E o mercado é pequeno e o problema são as instituições, que não existem. 
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Nós não temos um único museu de arte contemporânea que seja uma referência para os 
artistas. É essa obrigação que o Estado nunca teve e a cultura tem sido sempre muito 
desprezada. Quem faz o trabalho de promoção dos artistas é a galeria. 
 
- E notas alguma diferença entre Lisboa e Porto em termos de vendas? 
- Sim. Lisboa tem outro poder económico. O país é muito pequeno e a capital é 
cada vez mais uma referência. Em qualquer lado, a capital é a referência. O caso de 
Madrid e Barcelona, por exemplo, onde existe uma rivalidade entre a capital e 
Barcelona, podemos comparar a Lisboa e Porto. Em Barcelona não existia 
coleccionismo, os próprios galeristas queixavam-se que não se vendia, onde se vendia 
era em Madrid, onde está o poder. Mas não se pode comparar, porque Espanha tem 
museus, criaram instituições, apoiam muito os seus artistas. Mas nós aqui não criamos 
instituições, nós fazemos centros de arte com uma programação assim ao deus-dará. E 
Lisboa terá sempre mais poder, sem dúvida. A distância entre Porto e Lisboa são 
300km, mas as pessoas de Lisboa - que não são lisboetas - não vêem ao Porto. São 
capazes de ir mais depressa ao Algarve, do que ao Porto. Portanto é a discrepância 
completa. Lisboa dá outra visibilidade às suas festas, às suas romarias, na imprensa. 
Eles divulgam muito através da imprensa, coisa que não acontece no Norte, no Porto. 
Nós não tiramos partido do que fazemos cá. O Porto hoje em dia tem um poder cultural 
muito grande e não é divulgado e nós acabamos por ser afectados nisto. Nós temos que 
ter gente que gere a cidade com visão das coisas, mas é gente muito atrofiada, que não 
viaja, que não sai daqui. E os políticos são assim. Têm que ter uns bons assessores para 
lidar com estas áreas. 
 
- Estás a referir-te a quem? À gestão das autarquias? 
- Claro. Eu não estou a apontar casos ou pessoas. Agora isto é a realidade. 
Voltando à arte, eu acho que nós temos perdido muito. Temos Serralves, é uma 
instituição importantíssima que Lisboa gostaria de ter. Mas Serralves está a perder 
muito. Teve um director muito importante, o João Fernandes, que já está um bocado 
cansado, porque as coisas não funcionam e não há dinheiro para programação e 
portanto as pessoas acabam por se cansar. E nós estamos a desempenhar um trabalho 
que é um trabalho que o próprio Estado é que devia fazer. Nós temos uma função 
cultural e uma função comercial que é a nossa única forma de sobrevivência, temos que 
vender para sobreviver. Mas isto nunca mais tornará a ser conforme foi. 
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- Estás a falar dos anos 80 e 90? 
- Sim, 80 e 90. Sabes que proliferaram muitos artistas, centenas de artistas que 
apareceram, porque houve muitos cursos de arte. E continua a haver. Mas não há lugar 
para todos. Só saem os que são apoiados, que têm essa capacidade de ir ao encontro 
dos curadores, que já não há, dos críticos, que já não há. Não há crítica de arte em 
Portugal. 
 
- Com a falha de dinheiro, há falha também dessas coisas, não é? 
- Mas os críticos de arte são uns oportunistas. Vivem à custa das galerias. Um 
crítico de arte que é crítico de arte, tem que ter prazer em fazer as coisas. Enquanto 
havia dinheiro, os críticos de arte andavam sempre a pedir para fazer textos, 
acompanhavam os artistas, não os deixavam cair. Agora como deixou de haver 
dinheiro e as galerias deixaram de fazer publicações, eles afastaram-se dos artistas, 
deixaram-nos cair. E os críticos funcionam um pouco conforme o interesse, estás a 
entender? Eu sou muito crítico em relação a isso. Há críticos de arte oportunistas e há 
amigos que gostam de escrever. Agora o nosso trabalho é o de aguentar os tempos 
difíceis. Eu não sou muito de andar em social, de andar a bater nas costas das pessoas 
que têm importância no meio.  
Agora a propósito do que já falamos, dos coleccionadores, é que não há 
coleccionadores de arte em Portugal. 
 
- Essa era outra pergunta que eu te ia fazer... 
- Não há coleccionadores. Há muito poucos. E o sentido do coleccionador não é 
comprar arte. Um coleccionador tem que ter um objectivo: que tipo de colecção é que 
pretende, qual é o projecto, se é investimento. Há pessoas que compram e dizem «eu 
tenho uma colecção». É mentira. Há colecções por aí que realmente não têm sentido. É 
preciso ter um objectivo, saber que anos é que interessam. É preciso ter uma estratégia 
de colecção. Eu acho que uma boa colecção que estava a ser feita era a da Fundação 
Ilídio Pinho. Tinha um objectivo e começaram a fazer dos anos 60 para cá. E 
começaram a adquirir. E hoje têm à volta de 700 obras e foi uma pena ter parado. Mas 
era um projecto que ajudou muitas galerias. 
 
- Mas já era uma colecção institucional. 
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- Pois. Eu nunca me esqueço dum responsável por uma instituição deste país a 
quem lhe sugeri: «era interessantevocês terem uma obra do artista tal», e que me 
respondeu: «mas nós já temos uma dos anos 60». Então porque é que não compram a 
obra toda? «Não, a nós não nos interessa mais». Então isso é que é uma colecção? 
Uma instituição só pode ter um quadro dum artista, de determinada época? 
 
- Há várias maneiras de fazer uma colecção… 
- Pois, mas isto é a minha opinião. Interessa-nos este artista? Então temos de 
ter várias épocas deste artista. Fazer uma panorâmica do que ele construiu ao longo 
dos anos. 
 
- Em termos de números, quando é que começa a ser uma colecção? 
- Isso é difícil de responder. Depende dos artistas que estiverem nessa colecção. 
Se traças um objectivo de fazer uma colecção, tens de definir que tipo de colecção 
queres fazer, que tipo de artista. Seguir uma linha que tenha coisas a ver umas com as 
outras, para a colecção ser digna. Ou tens um pouco de tudo.  
 
- E isso é uma coisa que não se pode fazer dum dia para o outro. 
- Não. Demora muitos anos. 
 
- Neste momento existem colecções, lá fora, feitas em 5, 6 anos… Mas isso já é 
outra realidade. 
- Mas para isso é preciso ter dinheiro e arranjar essas peças para a colecção. 
Mesmo com dinheiro, é difícil. A colecção Berardo é muito boa, mas ao mesmo tempo 
são obras que ele comprou nas oportunidades, em altura de crise e que ele construi em 
3 ou 4 anos. Uma peça, muitas vezes, no meio duma exposição, pode destacar-se de 
todas as outras, «esta peça é especial para a minha colecção».  
 
- Isso exige tempo e oportunidades, demora tempo. Demora 10, 20, 30 anos... 
Uma vida a coleccionar. Dessa perspectiva, consideras que não há coleccionadores em 
Portugal? 
- Não, há pessoas que acumularam obras. 
 
- São ajuntadores. 
78 
 
- Ajuntadores, exactamente. E depois as pessoas não têm respeito pelos artistas, 
não têm respeito pela arte. 
 
- Sabes que há uma associação de coleccionadores, aqui em Portugal? 
- Mas isso a mim não me interessa. 
 
 
- Qual a tua opinião sobre a arte como investimento? 
- Bem, se houver compradores é investimento, se não houver, não é 
investimento. (risos) A arte é sem dúvida um investimento. E se as obras chegam a 
determinado valor, é porque alguém esteve disposto a pagar isso. Quando surge um 
artista, e o artista e galeria colocam as obras a um determinado valor e as obras são 
vendidas, é porque há interesse. É a lei da oferta e da procura, é o mercado a 
funcionar. E as coisas funcionam em função da procura, do marketing, da circulação 
dos artistas junto das instituições e não só. Do proteccionismo dos críticos e dos 
curadores que fazem circular o artista. Na história, já aconteceu muita coisa. Em 
relação à subida de determinados artistas, ao impacto que determinados artistas 
tiveram em determinada época. Por exemplo, a transvaguardia italiana. Na altura do 
Bonito Oliva, que promoveu muitos artistas, os quadros tiveram um preço muito 
elevado, mas agora estão mais baixos. 
 
- A arte acompanha a evolução do mercado, da economia. 
- Não, a arte está um bocado fora disso. Nós é que estamos num mercado muito 
pequeno, nós somos muito pequeninos. Os grandes investimentos em arte concentram-
se em Londres e Nova Iorque. Aí está o poder: do dinheiro, dos coleccionadores, das 
instituições. 
 
- Eu falo sobretudo em relação a Portugal. 
- Pois, mas eu acho o país tão pobre, a mente é tão pequena e pobre que os 
coleccionadores aqui, que se acham coleccionadores, são pessoas que não respeitam a 
arte. Sabes porquê? Porque numa altura de crise, se houvesse respeito, não se furavam 
esquinas para ir comprar directamente aos artistas. Porque esses coleccionadores, ou 
compradores, ou acumuladores, chegam a uma galeria e não mostram interesse pela 
obra. Perguntam «qual é o desconto que me faz?». O que é isto? Parece que estamos a 
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comprar sacos de batatas ou blocos de cimento. A arte não é respeitada. A arte tem que 
ser respeitada. Há muito poucos profissionais de arte em Portugal. Os galeristas não 
são grandes profissionais, são comerciantes de arte.  
 
- Há poucos galeristas no sentido mais puro. 
- Sim, existem poucos. O que querem é vender. E depois entre vender com menos 
30% ou não vender, preferem vender com menos 30%. E a arte tem que ser respeitada, 
valorizada pelo trabalho do artista e o comprador tem que ter respeito.  
 
- A arte ultimamente desceu, cerca de 30 a 40 %, acompanhando as crises 
económicas.  
- Diz isso aos coleccionadores. «Então isto é investimento ou não é 
investimento?». As pessoas não esperam! 
 
 - A arte pode ser considerada como um investimento, mas nunca como 
investimento a curto prazo. 
- O problema é dizer às pessoas que neste momento querem vender tudo e que 
nos dizem «quero vender isto». Ao que eu respondo: «mas eu não sou comprador». E as 
pessoas dizem: «então isto é investimento ou não é investimento? Se eu quiser vender 
não há quem me compre?» As pessoas têm pouca formação cultural, querem é arranjar 
dinheiro quando precisam. Tens que ter muito cuidado ao transmitir às pessoas 
«compre esta peça que é um grande investimento». É treta. 
 
- O que é que tu achas em relação ao número de leilões que tem havido 
ultimamente? 
- É o escape para as pessoas.As leiloeiras acabam por existir quando há obras 
para vender. Obras de que as pessoas se querem desfazer em tempos difíceis e põe em 
leilões, porque os leilões são as oportunidades. Muitas vezes é a única saída para 
poderem vender as suas obras. As leiloeiras existem porque são as oportunidades para 
as pessoas que compram arte, poderem comprar obras por metade do preço e por vezes 
menos de metade. Agora não sei se este país vai aguentar e se o futuro será um futuro 
tão brilhante como foi nos últimos anos a nível de compradores. Só que neste momento 
as coisas estão mais complicadas e vão surgindo essas oportunidades em leilão, com 
obras a um preço baixíssimo 
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- Com 30%, 40%, 50% menos. 
- Exacto, são oportunidades. O que prejudicou um bocado as galerias. E os 
artistas também deviam ter a consciência que é preciso baixar preços, coisa que não 
baixam. A maior parte dos artistas, quando expõe no mercado, deviam baixar. Mas 
pelo contrário, sobem, e acaba por haver uma discrepância muito grande entre o que a 
galeria apresenta e o que aparece nos leilões. Mas isto acontece lá fora também. Este é 
um país pequeno e as pessoas estão necessitadas. E o leiloeiro por sua vez o que quer é 
vender, pois que ganha de qualquer das formas. Não está preocupado em acertar o 
valor com o que existe no mercado, na galeria, o preço do artista.  
 
- E isto tem um impacto muito negativo na carreira do artista. Mas pode ser ao 
contrário, quando o artista vai a leilão e fica bem cotado… 
- Mas isso é só quando as coisas correm bem, quando são obras difíceis de 
encontrar, são valorizadas. Hoje, quando há determinados artistas no mercado, que já 
têm um nome, as obras dificilmente baixam muito, mantêm sempre aquela bitola. Mas a 
importância do artista faz haver uma procura e as pessoas quando se interessam e 
querem essa obra, são capazes de a disputar. 
 
- Consideras isso, portanto, como algo natural. Um mercado paralelo mas que 
coexiste pacificamente. 
- Sim. Só que devia haver mais profissionalismo nas leiloeiras, porque nas 
leiloeiras entra tudo. E neste momento há muitos falsos a circular e aparecem obras 
falsas que deveriam ter sido vistoriadas, analisadas e as leiloeiras não têm essa 
preocupação em ter peritos para analisar e em responsabilizar-se pela análise que 
fazem, consultando até o próprio artista para verificar se obra é verdadeira. Já foram 
várias obras apreendidas, o que é escandaloso. E a justiça infelizmente também já não 
funciona.  
 
3.4. Pedro Oliveira 
 
 
- Estando neste mercado galerístico há muitos anos, já deves ter abrangido 
muitos períodos, muitas fases durante este percurso todo.No entanto, vivenciaste um 
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período muito forte, que foram os anos 80, um período de uma certa euforia de 
mercado, não foi? 
- Embrionariamente o mercado começa nos anos 80, o mercado de arte no 
sentido moderno do termo, em Portugal. Porque começou a vivenciar-se o pós-25 de 
Abril duma maneira mais estruturada, mais calma. Houve aquele período de 74-80 que 
foi um período de muita turbulência política, e depois as coisas começaram a assentar, 
a partir de 79/80. Então aí começaram a abrir umas galerias, timidamente, para além 
das que já existiam. Foi aí que apareceu a Roma e Pavia por intermédio do meu irmão. 
Depois em 85 tomei conta da galeria. E então fiz uma espécie de um mix, estava a 
começare tinha que ganhar dinheiro. Servi-me de alguns amigosmeus e uma pessoa que 
me ajudou muito nesta altura foi o Jaime Isidoro.E eufazia um bocado de 
mercado/dealing: ia fazendo exposições, pouco a pouco, em tendências novas, mas 
como tinha que ganhar dinheiro, fazia mercado paralelo, por intermédio de amigos, 
que me arranjavam obras mais caras como era o caso do Jaime Isidoro. E pouco a 
pouco fui ganhando algum dinheiro e comecei a fazer o meu programa. Isto até 85 e 
90, na Roma e Pavia.  
A partir de 90 isto começou a crescer, a explodir, a aparecer muitos críticos de 
arte. A partir daí resolvi mudar de instalações e atirar-me para uma coisa maior, e vim 
para aqui. Na altura foi uma coisa muito falada, porque era a maior galeria de 
Portugal. O sítio era muito bonito, fiz grandes obras aqui, reestruturei...E a partir daí 
comecei a avançar para um mercado internacional e a fazer uma programação ainda 
mais internacional. Aventurei-me daqui para fora, arranjar contactos. Esse foi o meu 
período de ouro, essa década entre 1990 e 2000. Ganhei bastante dinheiro, as coisas 
correram-me muito bem, trouxe cá nomes muito interessantes da arte internacional. 
 
- Era disso que eu ia falar. Trouxeste o Gormley, por exemplo… 
O AntonyGormley expôs cá em 96. Ele tem exactamente a minha idade.Ele tinha 
aqui a exposição e no período da exposição, ganhou o Prémio Turner, em Inglaterra. 
Tive uma sorte brutal, foi mesmo na mouche. E ele a partir daí foi sempre a crescer. 
 
- Tiveste o Oppenheim… 
- Tive o Dennis Oppenheim, tive o DonaldBaechler, tive o Bill Beckley, tive o 
John Baldessari, a primeira exposição de John Baldessari em Portugal. Grande 
exposição. Tive muitos estrangeiros nessa altura, e portugueses também. Mas tentei 
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criar um paralelismo entre a arte internacional e a arte portuguesa. Fui um bocado 
apoiado pela crítica da altura, também. Eu partia para as coisas de modo próprio. 
Quer dizer, eu podia ouvir um conselho dali, um conselho dacolá, mas sempre um 
bocado num modo próprio.  
O Gromley foi uma invenção minha em termos expositivos em Portugal, porque 
na altura o Gromley não era assim tão falado. Eu fazia as feiras internacionais, 
comecei a ver obras dele e pensei cá para mim «tenho de saber que é este tipo, este tipo 
interessa-me imenso», e um dia enchi-me de lata, mandei-lhe um fax a dizer quem era, 
a apresentar-me e ele disse «apareça cá em Londres e falamos». Meti-me num avião, 
fui falar com ele, toquei-lhe à porta, expliquei tudo muito bem explicadinho e no fim 
duma reunião nocturna em casa dele, ele disse: «eu não o conheço muito bem ainda, 
mas convide-me para ir a Portugal ver a sua galeria e depois falamos». E eu convidei-
o, ele veio a Portugal e depois fechou a exposição. Do John Baldessari também foi do 
género, mas foi por intermédio da Gulbenkian. Ele tinha uma exposição na Gulbenkian 
e era um nome que me interessava, também. E aí consegui conjugar a exposição da 
Gulbenkian com contactos que me deram. E escrevi-lhe depois na altura para a Galeria 
Sonnabend em Nova Iorque, que por sinal na altura o director era - e ainda é - o 
António Homem, um descendente de portugueses, e era a galeria que representava o 
John Baldessari. E depois fomos negociando e consegui a exposição. E depois houve 
muitos outros, começou a ganhar prestígio e a galeria começou a ficar muito conhecida 
mesmo internacionalmente falando.  
Agora os anos 80 foram interessantes porque aí foi a descoberta, percebes? 
Houve esse tal período pós-revolucionário até os anos 80, e depois, no final dos anos 
80 - já eu estava na Roma e Pavia - havia uma certa ebulição, havia a redescoberta das 
coisas, por isso é que os espanhóis começaram a contactar-nos.Principalmente os 
galegos. E houve noites que se tornaram muito interessantes, com os galegos, com os 
que vinham de Lisboa também, juntava-se tudo aqui. Eu fazia muitos negócios à noite, 
que hoje em dia seria impossível. Mas era tudo um turbilhão de coisas, foi a catarse do 
descobrimento e era uma festa. E a década de 90 foi… 
 
- O culminar. 
- Foi aí que eu cresci já muito estruturadamente. 
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- Eu penso que tu já respondeste à pergunta anterior.Como é que tem evoluído o 
mercado da arte nestes últimos 27 anos? Quer dizer, já respondeste parcialmente. Já 
falaste dos anos 80 e 90. E depois? 
- A partir de 2000 houve a Capital Europeia da Cultura do Porto em 2001 e a 
partir de 2001… Mas há uma coisa que eu só te queria dizer e que tem que ver com a 
parte anterior, dos anos 80.Havia muito dinheiro na zona do Porto, na altura. Por isso 
é que havia muitos coleccionadores aqui. Nem era bem o Porto, era à volta do Porto, a 
cintura industrial. 
 
- Pois, a indústria têxtil, do calçado. 
- E as pessoas de Lisboa vinham muito para cá. 
 
- Mas estás a falar dos empresários do Norte, não é? 
- Sim. E portanto a partir de 2001 há a Capital Europeia da Cultura, houve uma 
grande euforia, mas entretanto o Porto começou a entrar em declínio, na década de 
2000. Com maior protagonismo de Lisboa. Lisboa começou a crescer e começaram a 
aparecer colecções importantes em Lisboa. As sedes das grandes empresas, algumas 
fizeram colecções, como a Culturgest, a EDP, para não falar dos bancos. E começou 
tudo a centrar-se em Lisboa. Muito logicamente o mercado reage a essas coisas, a 
esses fenómenos, e portanto começaram a abrir muitas galerias em Lisboa. O Porto 
começou a definhar um bocado e depois houve pelo meio umas crises económicas. 
Houve várias e isso atrasou um bocado, porque passamos alguns maus bocados. Mas 
eu mesmo assim ainda mantive um certo ritmo interessante, até meados de 2000. Foi a 
altura em que entraram os brasileiros, por exemplo, foi a descoberta do mercado 
brasileiro, dos artistas brasileiros. Expuseram aqui alguns dos maiores artistas 
brasileiros como é o caso da Adriana Varejão, do Ernesto Neto, tudo artistas que 
expuseram em Portugal pela primeira vez e que são hoje grandes nomes da arte 
internacional. Eu expus aqui o Ernesto Neto ele era um miúdo, eram coisas 
baratíssimas e hoje em dia tem uns preços… Portanto, a década de 2000 foi uma 
década inglória. A primeira parte ainda se acompanhou mais ou menos bem e a partir 
daí começou-se a centrar tudo em Lisboa e eu tive de ir muito para Lisboa, para manter 
um certo ritmo, um certo nível. Tive que criar conexões com Lisboa, com novos 
clientes. Criei relação com galerias de Lisboa, que expunham os meus artistas de cá e 
eu expunha os de lá. E arranjei muitos clientes em Lisboa, que são as tais novas 
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colecções. E foi a primeira vez que começaram a aparecer colecções, a nível 
particular, mas já estruturadas, boas colecções. Colecções já específicas, formatadas, 
focadas… 
 
- Mas estás a dizer “focadas” em determinados artistas, determinados períodos, 
determinadas tendências…? 
- Sim. Boas colecções com boas obras, não só portuguesas, nummixentre 
portugueses e internacionais. 
 
- Mas esse coleccionismo apareceu mais em Lisboa que no Porto? 
- Sim, o Porto definhou. 
 
 - Mas qual é a tua opinião: havia coleccionismo ou havia mais compradores? 
 - Havia mais compradores. E às vezes eram compradores tão importantes que a 
gente podia chamar-lhes coleccionadores. Embora este tipo de coleccionador tenha 
aparecido mais em Lisboa na década de 2000. Grandes colecções, bem estruturadas. 
Profissionais, algumas com advisers. 
 
 - Mas colecções particulares? 
 - Particulares, estou a falar de colecções particulares. Para além das 
institucionais que também foram crescendo, mas isso já vinha de trás. Aqui no Porto 
havia uma ou outra, mas comparando com Lisboa, lá havia muitas mais. E então a 
galeria começou a funcionar muito com clientes de Lisboa. Ainda se pôs vagamente a 
hipótese de eu abrir uma galeria em Lisboa, como muitos fizeram na altura, mas eu 
cheguei à conclusão que não talvez não valesse a pena, atendendo ao capital de 
prestígio que eu já tinha, de antiguidade, talvez não valesse muito estar a abrir um 
espaço, mais uma despesa em Lisboa, quando tinha aqui isto e eu fisicamente ia lá 
muito, mostrava-me muito, falava muito. E depois levava dossiers, levava discos, 
mostrava, e até artistas meus que expunham lá em baixo por intermédio de outras 
galerias em Lisboa ou instituições.E também criei o hábito em alguns coleccionadores 
de virem cá de vez em quando, nalguns fins-de-semana e vinham-me visitar e 
compravam. Vendi muito nessa altura para Lisboa, o meu mercado forte foi Lisboa. 
 
 - Estamos a falar da década de 2000? 
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- De 2001 até 2010…até 2008. Depois veio o LehmanBrothers e estragou tudo. 
(risos) 
 
 - Portanto, só estás a sentir uma quebra… 
 - Não. Em 2008 houve aquela coisa da bolsa, aquela confusão toda, mas ainda 
andou. Só notei uma quebra a partir de 2009. Mas aí foi geral. 
 
 - E em relação a esses coleccionadores, achas que eles pararam? 
 - Parar totalmente, não… Mas meteram travões, começaram a comprar muito 
menos. Não era a euforia que era antes. Começaram a ser mais cautelosos. E depois 
este país perdeu muito dinheiro, houve gente muito rica que perdeu muito dinheiro: em 
bolsa, negócios que deixaram de fazer…isto não está para brincadeiras. 
 
 - A pergunta que eu tinha aqui para te fazer, tu já respondeste: embora Portugal 
seja um país pequeno, há diferenças significativas entre Lisboa e Porto. 
 - Sim. Até ao final dos anos 80 era ao contrário, o Porto tinha protagonismo e 
depois em determinada altura o movimento foi inverso. 
 
 - Vamos agora passar para outra questão que também a ver com o mercado. Em 
relação a este incremento do número de leilões que tem havido ultimamente, qual é a 
tua opinião? Consideras que afecta o mercado galerístico ou achas que tem a vantagem 
de absorver as pessoas que querem vender e não têm outra forma de as vender senão em 
leilão? 
 - Isto é um bocado como as casas de ouro. Nunca houve tantas casas de ouro em 
Portugal como agora, é um sinal dos tempos. Com os leilões é a mesma história, nunca 
houve tantas casas de leilões como agora. O que é mau para um, o que é a desgraça 
para uns, é bom para outros. Como neste momento as pessoas estão “apertadas”, põem 
muitas coisas à venda. 
 
 - Mas achas que isso afecta o mercado galerístico? 
 - Poderia não afectar tanto se houvesse um historial de casas de leilões boas a 
nível de arte contemporânea em Portugal, o que nunca houve. O que até poderia ser um 
factor interessante, porque as casas leiloeiras internacionais – a Sotheby’s, a Christie’s 
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– fazem um bom trabalho, um trabalho paralelo ao das galerias, funciona bem. E tu vês 
que o mercado lá fora, na Europa Central, nunca esteve tão bom. 
 
 - Europa Central? 
 - Sim, estamos a falar dos países ali à volta da Suíça, Alemanha, Inglaterra, 
Áustria. O mercado ocidental…Nova Iorque também. Neste momento, para a arte cara, 
as coisas funcionam bem, nestes países as coisas funcionam bem. Ao contrário de 
Portugal, que é um país que nunca se estruturou a esse nível. Na última década estava 
a começar, mas não chegou lá. E chega-se à conclusão que as pessoas têm medo.E é 
um medo infundado, até certo ponto. Se as pessoas continuarem a comprar coisas boas 
e forem às boas galerias, não perdem…só ganham. Porque guardam as coisas. Eu 
defendo esse princípio. Compram agora muito mais barato, mesmo em leilões.E se 
guardarem as coisas, que são coisas boas, que ficam, vão valer muito mais. Mas cá não 
há esse espírito. O que existe em Portugal é comprar para vender e fazer dinheiro 
muito rápido e isso não funciona. 
 
 - Achas que esse espírito existia nos anos 80? Esse espírito de comprar hoje para 
vender amanhã? 
 - Mas aí havia uma certa desculpa, porque era um bocado embrionário, eram as 
pessoas a aprender, percebes? Agora passados tantos anos, há obrigação das pessoas 
pensarem e perceberem o mercado. Tanto é que esses bons coleccionadores continuam 
a comprar, mas compram lá fora também. Vão às grandes feiras e em vez de irem às 
leiloeiras portuguesas vão às leiloeiras internacionais comprar obras. Eu acho que os 
leilões podiam fazer um bom trabalho… Eu sei que é arriscado, sei que é difícil. Mas eu 
respeito as leiloeiras, não tenho nada contra as leiloeiras.  
 Agora, eu acho que poderia aparecer uma ou outra leiloeira que se 
profissionalizasse ao ponto de criar leilões de arte contemporânea bons. Criar uma 
coisa nova em Portugal, que nunca existiu.E então poderia acontecer o mesmo que 
acontece lá fora, isto é, a arte não caía tanto como está a cair, porque havia um 
património de prestígio que os próprios leilões conseguem transmitir cá para fora. E cá 
em Portugal não conseguem, porque os leilões em Portugal são uma misturada: é 
antiguidades com pratas, com arte contemporânea pelo meio. A arte contemporânea 
boa até aparece nos leilões, aparecem umas coisas desgarradas.Setiveres atenta, às 
vezes apanhas umas coisas giras. Mas só se estiveres muito atenta. E tudo o que 
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aparece, aparece com um preço muito baixo, o que é muito mau. Só que não são as 
melhores obras. Porque as pessoas que coleccionaram, sabem que neste momento, se 
puderem despachar aquelas coisas de que gostam menos, que não lhes interessam 
tanto, metem em leilões. Mas as coisas verdadeiramente especiais, não aparecem tanto 
como isso. As pessoas deixam isso para o último caso. Enquanto puderem guardar, 
guardam. Por isso não aparecem coisas tão boas quanto isso nos leilões. É um bocado 
falacioso. Às vezes aparece um nome importante. Pode ser um pequeno esquiço, não é 
assim tão revelador do trabalho do artista. E as pessoas são levadas pela assinatura, é 
o “não-sei-quantos” e compram. E estão a comprar um bocadinho de gato por lebre. 
Embora as coisas saiam baratas e realmente não se perca nada. Mas é pena, que as 
casas de leilão não se especializem. Talvez este fosse o momento. 
  Eu tive alguns reptos. Houve uma que quis fazer isso, a S.Domingos, pediu-me 
para apresentar uma proposta à APGA (Associação Portuguesa de Galerias de Arte), 
só que eles não quiseram arriscar. 
 
 - Mas o que é que eles queriam com a APGA? 
 - A leiloeira queria criar um leilão ou dois por ano, só de arte contemporânea. 
E eu disse «isso também é um risco para vocês». Mas eles assumiam o risco. 
 
 - Mas com a ajuda da APGA? 
 - Sim. Com o aconselhamento e com a chancela de prestígio da APGA e das 
boas galerias. Podia ser uma coisa que até poderia correr mal à primeira, mas tem que 
se arriscar.E à segunda poderia não correr mal e á terceira teriam então uma casa 
leiloeira como existe lá fora.Nos grandes mercados maduros sempre existiram grandes 
leiloeiras de prestígio a vender arte contemporânea. Só em Portugal é que isto não 
existe, até em Espanha existe. É uma pena, não é? Mas é assim, as pessoas não 
arriscam. Agora o que eu aconselho é as pessoas não desistirem de tentar porque a arte 
é um bom mercado de investimentos, é seguro. É mais seguro que um mercado 
financeiro, do que acções na bolsa. A volubilidade dos mercados não se compadece e 
as coisas descem imenso. E a arte contemporânea é como os objectos de ouro, há um 
mercado específico de arte contemporânea que resiste e que é bom.E neste momento as 
pessoas preferem comprar uma boa peça de arte a ter dinheiro no banco, a render. 
 
 - Achas que isso acontece aqui em Portugal? 
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 - Pouco. Porque as pessoas não perceberam ainda isso. São capazes de 
comprar um carro caríssimo e quando o carro sai do stand desvaloriza logo 20%, 
enquanto uma obra de arte sai duma galeria boa e está logo a valorizar. Só que o 
mercado não muda de hoje para amanhã, temos que ter paciência. 
 
 - E em relação ao papel das feiras de arte? 
 - As feiras de arte são importantes, sempre foram. Para divulgar, para mostrar 
e para criar contactos. Só que neste momento os portugueses não têm dinheiro para 
fazer feiras de arte, não há dinheiro. O que é uma chatice. Quem me dera a mim 
continuar a fazer feiras de arte, eu gosto imenso do ambiente das feiras de arte, o 
vender, os contactos.Só que é muito difícil porque não temos apoios nenhuns e neste 
momento era importantíssimo que a arte portuguesa não morresse, porque nós temos 
grandes artistas em Portugal. E fazendo até uma comparação grosseira com Espanha, 
e atendendo à população artística dos dois países, que é muito diferente – eles têm 
muitos mais artistas – a nossa arte é melhor que a espanhola, é muito boa. Só que neste 
momento não a podemos mostrar lá fora porque não temos dinheiro para sair, isto é 
uma “pescadinha de rabo na boca”. Por um lado dizer que é «exportar, exportar, 
exportar». Ora, a arte também se exporta. Por que é que devem ser só os sapatos, os 
têxteis, etc? A arte é super exportável. E se eu estou a vender uma peça de arte 
portuguesa no estrangeiro, estou a exportar. E estou a exportar não só uma 
mercadoria, mas uma mercadoria especial porque tem uma conotação ligada à cultura, 
que é uma embaixada importante, não a nível de mercadoria - uma mais-valia material 
- mas uma mais-valia a nível da imagem do país. E é preciso que os responsáveis pela 
cultura deste país percebam isto, porque isto não é um país novo, isto é um país com 
quase mil anos de história. E não é só o património edificado. A arte – não só a arte 
contemporânea – tem que ser mais apoiada. E para isso, os galeristas e os agentes 
importantes da arte em Portugal têm que ser mais apoiados para saírem, senão 
estamos aqui fechados. Neste momento não há dinheiro, nós próprios não temos 
capitais. A nossa maior preocupação é sobreviver, é chegar ao fim do mês e ter tudo 
pago: as despesas fixas, os impostos, etc. E eu não estou a pedir nada de especial, 
porque sei que a indústria tem apoio para a exportação. Então por que é que nós não 
havemos de ter? Quando somos uma coisa tão importante... 
 
 - Neste momento já não há apoios a feiras internacionais? 
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 - Ainda há qualquer coisa. Mas nunca se sabe se vai haver para o ano, depois 
vem tarde e a más horas…Para nos candidatarmos a uma feira internacional, tem que 
ser com meses de antecedência. E como é que eu tenho a certeza que um apoio vem, 
quando eu antes já tenho que fechar a feira? É arriscar assim no empírico, não é? 
 
 - E em relação á tua experiência com as feiras internacionais, achas que havia 
um escoamento dos nossos artistas? 
 - Eu fartei-me de escoar a obra portuguesa lá fora. Eu fiz a Art Basel, cheguei a 
vender stands inteiros na Art Basel na Suiça, que é o Rolls Royce das feiras. E vendia 
tudo o que tinha. 
 
 - Mas será importante que haja uma presença estrangeira para que haja 
curiosidade para os artistas portugueses? 
 - Sim, claro. As galerias não se podem confinar, senão é um provincianismo. As 
galerias têm que fazer arte internacional e arte portuguesa, mas é evidente que temos 
uma cota maior de arte portuguesa. Mas não nos podemos esquecer da arte 
internacional. 
 
 - Em relação à tua opinião sobre o coleccionismo de arte em Portugal tu já 
falaste um bocado. Neste momento consideras que há ainda coleccionismo de arte em 
Portugal? 
 - Está um bocado parado, mas eu acho que é gente que não vai desistir, que é 
gente que se profissionalizou e que sabem do que estão a falar. São coleccionadores 
importantes. 
 
 - Achas que há coleccionadores importantes em Portugal, neste momento? 
 - Há. Não serão colecções que irão competir com as grandes colecções 
internacionais que existem há mais de 30 anos, mas para serem colecções formadas em 
pouco tempo - uma década - considero um esforço muito grande. São colecções 
privadas, algumas corporativas, mas que considero importantes. E são feitas com 
cabeça, tronco e membros. São pessoas que se munem de advisers, depois começam 
elas próprias a saber, e depois criam um bichinho, a paixão, que também é importante. 
Não é só o investimento. É o lado profissional da coisa, são profissionais em 
coleccionar. Agora estão um bocado parados porque a crise é para todos, mas quando 
90 
 
isto retomar eles vão retomar também. Eles têm as colecções lá guardadas, alguns 
montaram armazéns climatizados, tudo o mais profissional possível. 
 
 - E não queres referir uma ou duas colecções? 
 - Não, porque não sei se eles querem que eu refira ou não. É gente privada. Mas 
alguns estão na internet, têm até sites muito bem feitos. 
 
 - Em relação às colecções institucionais, estás a falar da EDP, que começou em 
2000? 
 - Sim. Mas há uma privada que é semi-pública porque é muito falada, e eles não 
se importam que eu fale. Pelo contrário, até agradecem. Mas essa é focada em arte 
portuguesa, só. 
 
 - A PMLJ? 
 - Sim. A PMLJ tem uma estrutura interessante, embora eu ache que há 
colecções mais importantes que a PMLJ. Mas tem uma estrutura interessante porque é 
um escritório de advogados, com um entusiasta de há muitos anos, que é o Sáragga 
Leal, um tipo que já era coleccionador. E que conseguiu convencer os sócios dele a 
formar uma colecção corporativa e então focalizaram-se em arte portuguesa e 
começaram a comprar gente muito nova. Foram ajudados pelo Manuel Amado, que é 
um crítico e que na altura foi o adviser deles. E não há um artista português, que 
comece a ficar conhecido, que eles não comprem. Eles têm uma colecção enorme. E 
apoiam muito a arte jovem, o que é muito importante. Há outra colecção semi-pública 
conhecidíssima que é a do BES e que em poucos anos fez uma colecção fantástica de 
fotografia e vídeo, mais focada. E é uma colecção maravilhosa e feita em muito pouco 
tempo. E compram tantos portugueses como estrangeiros. E têm uma senhoraque está à 
frente da colecção, a Alexandra Pinho. E o BES era um banco muito antigo, muito 
conservador, mas de repente perceberam que é importante não só a nível de 
visibilidade do banco, mas também a importância do coleccionismo per si, como muitos 
bancos internacionais o fazem – o BS Bank na Suiça, o di Credito na Itália, o 
DeutscheBank. 
 
 - O que é para ti um bom coleccionador? 
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 - Isso é sempre um bocado subjectivo. Não é linear. Eu posso dizer duma 
maneira e o meu colega dali pode dizer de outra maneira. Para mim um bom 
coleccionador não é o que compra e vende amanhã. É o que começa a comprar 
timidamente, depois vai crescendo, não desiste. Geralmente quando começam a 
comprar, enganam-se sempre. Compram sempre coisas más, não conhecem bem. Mas 
depois insistindo, começam a ir aos sítios certos. E as pessoas à frente dos sítios certos, 
sabem explicaras coisas. E então aí cria-se uma espécie de ligação umbilical entre a 
pessoa que vende e a pessoa que compra. Neste caso, estou a falar das galerias. Cria-
se uma relação em que a ideia final é o coleccionador coleccionar, ir comprando 
coisas, não só aqui mas noutros sítios, porque há muitas galerias boas. E eu sou o 
primeiro a dizer «não venha só a minha galeria», para haver uma maior diversificação.  
 Eu sou defensor de que as boas galerias devem estar em rede e não me importo 
de partilhar coleccionadores com outras galerias e vamo-nos ajudando entre nós e a 
colecção só ganha com isso. Tem que haver uma relação que se vai solidificando entre 
o galerista e o cliente, o cliente vai aparecendo não só para comprar mas para 
conversar, ver exposições. E o factor curiosidade é importantíssimo, querer saber o 
porquê das coisas. Portanto, tem que haver um misto de paixão e de investimento. 
Porque também estamos a falar de investimento, ninguém quer ter uma colecção que 
não vale nada. O melhor aval para uma colecção é saber que ela vai valorizar um dia. 
É uma coisa que a gente tem paixão, mas que vale. Tem o valor intrínseco da 
sensibilidade e da paixão, associado ao valor comercial. São as duas componentes 
mais importantes, para além de outras, que depende das idiossincrasias do 
coleccionador. Alguns gostam de conhecer os artistas, e eu tenho todo o gosto em lhes 
apresentar, embora não ande com os artistas atrelados. E se o artista é profissional, é 
fiel à galeria, não vai vender nas costas da galeria. Ser profissional corresponde a uma 
série de requisitos e o primeiro é a fidelidade. 
 
 - Mas hoje em dia há uma muito maior mobilidade dos artistas em relação às 
galerias, não achas? 
 - É evidente que há mais galerias e há mais ofertas. Mas isto é um bocado 
falacioso, porque há muitos mais artistas que galerias. E um artista quando muda de 
galeria tem de pensar três vezes, porque não há assim tantas galerias como isso. 
 
- Eu refiro-me em relação ao que acontecia há quarenta anos, por exemplo. 
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 - Mas também agora há mais galerias do que havia antes. Apesar de haver 
galerias que se mantêm, que seguem sempre o mesmo modelo e que depois não dá… Ou 
então há galerias que entram com muito dinheiro e no fundo não são galerias, são lojas 
de quadros.É segundo mercado, que é outra história. 
 
 - Chamas segundo mercado ao mercado que não lida directamente com os 
artistas? 
 - Exactamente. Compram e vendem sem lidar com os artistas. E sobem mais os 
preços porque querem margens maiores. Mas eu não tenho nada contra o segundo 
mercado, não podemos é confundir segundo mercado com primeiro mercado.E um 
coleccionador quando começa nestas lides, por vezes confunde. 
 
 - A última pergunta tem a ver com os teus meios preferenciais de selecção de 
artistas. 
 - Isso é muito subjectivo. 
 
 - Já trabalhas com alguns artistas há muitos anos, não é? 
 - Alguns há mais de 20 anos. Eu comecei com os artistas da minha geração. 
Depois herdei alguns mais velhos, do tempo do meu irmão. Tive com eles alguns anos, 
alguns ficaram, outros não. Depois, quando comecei a galeria comecei com os da 
minha geração. E tive a maior parte deles durante muitos anos, como é o caso do 
Biberstein, do Sarmento, do próprio Gerardo, que depois saiu, mas que fiquei muito 
amigo dele na mesma. Depois pouco a pouco fui metendo gente mais nova. E agora 
tenho um leque de cerca de 25 artistas e já não posso meter muitos mais. Imagina que a 
galeria faz cerca de seis ou sete exposições por ano. Se um artista quiser expor aqui, 
tem que esperar três anos, para dar a volta, senão tinha que ter 3 galerias.  
 E eu agora exponho jovens muito de vez em quando e tem que ser algum artista 
que eu goste muito. Não desisto de expor artistas novos, só que agora é mais 
espaçadamente. Ainda agora expus a Vera Mota, é a minha aquisição mais nova. Uma 
rapariga muito interessante, tem 29 anos. Já não expunha uma assim da idade dela há 
uns 4 ou 5 anos. Embora eu não seja uma galeria geracional. Tenho alguma 
componente geracional, mas estou aberto a tudo o que se está a fazer. E se me aparecer 
um artista novo que me interesse muito, exponho com certeza. Mas tem que ter um 
temperamento que dê com o meu, também. E tenho de averiguar se tem um potencial 
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para trabalhar comigo, como é este caso da Vera Mota. Antes da Vera Mota foi a 
geração da Rita Magalhães, da Joana Pimentel. E depois exponho alguns de Lisboa em 
colaboração com as galerias, como a Adelina Lopes que já expôs em Lisboa na Galeria 
Cristina Guerra. E eu da Cristina Guerra já expus o Rui Toscano cá. Alguns artistas 
meus como o Carlos Correia vieram já a seguir, é a geração seguinte à da Rita 
Magalhães.O Carlos Correia trabalha comigo e trabalha com uma galeria de Lisboa. E 
depois tenho os estrangeiros. A Rita McBride, que já trabalho com ela há muitos anos, 
o IgnasiAballí, oMuntadas. E volta e meia também exponho algum estrangeiro novo. 
 
 
(Entrevista realizada na galeria Pedro Oliveira em Julho de 2012, no Porto) 
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4. Críticos e Curadores 
 
 4.1. Alexandre Melo 
 
- É curador da colecção do Banco Privado e da Ellipse Foundation, duas 
colecções bem distintas em termos de linhas de orientação. Quais são as tendências 
artísticas/temas que dominam estas duas colecções? 
- A colecção Banco Privado foi uma colecção que foi iniciada há meia dúzia de 
anos ou mais e que inicialmente era uma colecção só de arte portuguesa 
contemporânea, e que tinha a particularidade de ser uma colecção que estava a ser 
reunida no âmbito do protocolo entre o Banco Privado e a Fundação de Serralves, 
segundo o qual as obras da colecção do Banco Privado estavam destinadas a ser 
depositadas em Serralves, o que fazia com que os critérios de aquisição e as aquisições 
fossem decididas em colaboração: por mim, enquanto responsável da colecção Banco 
Privado, e pelo director artístico de Serralves, na época o Vicente Todoli, já na altura 
com a colaboração do João Fernandes, e depois o João Fernandes. Ao fim de 3 ou 4 
anos de trabalho nesse contexto, fez-se uma exposição da colecção do Banco Privado 
em Serralves, que ocupou todo o espaço de Serralves, que era apenas arte portuguesa 
contemporânea. E na sequência da avaliação que foi feita pelo banco, mais 
exactamente pelo Dr. Manuel Rendeiro, presidente do Banco, do que tinha sido a 
colecção até ai, ele decidiu que devíamos dar um passo em frente e a colecção passou a 
ser também uma colecção aberta à arte internacional. Continuamos a comprar em 
colaboração com Serralves para depósito em Serralves, só que começamos a comprar 
também nomes estrangeiros, na mesma perspectiva da arte contemporânea.  
Na sequência de uma avaliação positiva do andamento da colecção Banco Privado 
já com uma dimensão internacional, o Dr. João Rendeiro teve a ideia de criar uma 
fundação que viria a ser a Fundação Ellipse, que à partida é uma fundação 
internacional que embora impulsionada e dirigida pelo Dr. João Rendeiro, tem o 
contributo de outras pessoas, designadamente em Portugal, no Brasil e em Espanha. É 
uma fundação internacional - aliás com sede na Holanda - embora o centro motriz 
esteja em Portugal, com um objectivo já muito mais ambicioso, que é o de construir 
uma colecção de arte contemporânea internacional que se torne uma colecção de 
referência para o período de viragem do século, fim do século XX, princípio do século 
XXI. Portanto, já é uma colecção com um nível de ambição já muito mais elevado e 
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está organizado com uma estrutura que permite, esperamos nós, conseguir concretizar 
esse objectivo já muito elevado que é ser uma colecção de referência a nível mundial 
para a arte deste período.      
 
- A Fundação Ellipse tem fundamentalmente apostado em artistas estrangeiros e 
em três ou quatro nomes portugueses da nova geração, como Cabrita Reis, Julião 
Sarmento, João Onofre e João Pedro Vale. Qual a razão para essa escolha? 
- A colecção é uma colecção internacional, e o que nos importa é que a 
colecção seja uma colecção de referência do ponto de vista da comunidade artística 
internacional. Incluímos os artistas portugueses que no quadro do horizonte 
cronológico da colecção são aqueles que têm uma presença, um significado e alguma 
expressão, no quadro da arte contemporânea à escala global tal como nós a 
perspectivamos em função dos objectivos da colecção. E agora já são mais alguns 
artistas, temos o Julião Sarmento, o Pedro Cabrita Reis, o José Pedro Croft, o Rui 
Chafes, João Onofre, o João Pedro Vale, o João Tabarra, o Vasco Araújo e esta dupla 
de artistas muito jovens, o Pedro Paiva e o João Maria Gusmão. 
 
- A aposta da fundação passa também pela arte chinesa. Trata-se de um 
movimento a nível internacional, este interesse pelos artistas chineses? 
- Nós ainda não temos nenhum artista chinês. Aliás, não temos nenhum artista 
da Ásia, o que temos é interesse e estamos a reunir as informações, os contactos, a rede 
de contactos que esperamos nos vá permitir a curto prazo, este ano ou para o ano, 
começar a incorporar obras de artistas dessa área na nossa colecção porque não só em 
termos artísticos como em termos de grandes mutações de fundo no quadro geo-
estratégico global, a emergência da China como uma grande potência que sempre foi, 
mas com uma participação mais plena no conjunto dos fluxos económicos mas também 
culturais e artísticos à escala global é uma das realidades mais óbvias. Nós temos que 
estar atentos na área cultural e artística e no âmbito da construção da colecção. 
 
- Existe alguma relação entre a escolha dos artistas portugueses e estrangeiros? 
Quer dar algum exemplo? 
- Nós seleccionamos os artistas a partir de um ponto de vista que é um ponto de 
vista sobre o mundo da arte e da circulação da arte à escala mundial. 
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- Não há uma linha em termos de orientação temática ou de linha de trabalho que 
una toda a colecção? 
- Se me põe a questão em termos de temáticas, a aposta da colecção é na 
diversidade, em ser a expressão da diversidade das correntes que fazem a arte 
contemporânea, por isso há uma grande diversidade em termos de sensibilidades, de 
atitudes estéticas, de métodos de trabalho de media. Não é uma colecção unívoca, que 
tenha só isto ou só aquilo, ou que só se interesse por estes temas e não por aqueles. É 
uma colecção que abraça a diversidade da arte contemporânea. Tende a valorizar 
certos nomes, autores e segue algumas tendências, mas porque consideramos que esses 
nomes, autores e essas tendências são as que representam o panorama geral, o pano de 
fundo artístico cultural de um determinado período que é aquele que nós nos ocupamos 
na colecção.  
 
- O que é que procura num artista ao seleccioná-lo para uma colecção? 
- Há 3 curadores e depois há um painel de consultores com quem nós nos 
reunimos formalmente uma ou duas vezes por ano, com os quais vamos falando. Nós 
costumamos dizer que a colecção tem três componentes: tem os artistas que nós 
consideramos históricos, sendo para nós históricos os artistas ou obras de final dos 
anos 70, primeira metade dos anos 80, isso para nós é o que é histórico no contexto da 
colecção; depois há alguns artistas que constituem o núcleo central da colecção que 
são os artistas que tiveram uma afirmação mais forte, mais original no panorama 
mundial nos últimos 10, 15 anos e depois temos os artistas emergentes, que são aqueles 
artistas de que se começou a ouvir falar no plano internacional nos últimos 5, 6 anos. 
Portanto há esses três grupos que às vezes não se podem distinguir exactamente uns 
dos outros, mas como orientação geral percebe-se a lógica. 
 
- Foi inaugurado recentemente em Alcoitão o ArtCenter, que alberga a colecção 
Ellipse. Isso quer dizer que neste momento há um interesse maior na preservação da 
colecção do que no factor investimento, que teria sido no inícioum dos motores 
essenciais? 
- A colecção nunca foi pensada como um fundo de investimento. O que se 
pensava inicialmente é que a colecção teria como objectivo ser colocada como um todo 
numa instituição museológica, estando em aberto a negociação e a concretização da 
forma como a colecção como um todo viria a ser colocada numa instituição 
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museológica estando também em aberto qual seria a instituição museológica, como é 
que essa colocação poderia ser feita. Portanto nunca foi um fundo de investimento, 
porque um fundo de investimento, o seu objectivo é comprar obras avulso nas melhores 
condições e vendê-las a qualquer momento desde que haja condições ideais para isso. 
Jamais foi essa a ideia da colecção. O que se passou foi que ao fim de um ano, um ano 
e meio de trabalho, o Dr. João Rendeiro achou que seria mais consentâneo com o 
objectivo principal da fundação, termos o nosso espaço de exposição próprio e 
portanto apostar em lançar o trabalho, que é pensar num prazo já muito mais longo e 
numa perspectiva de continuidade. Se quiser utilizar a linguagem económica, numa 
perspectiva patrimonial, e não numa perspectiva de mais curto ou médio prazo. Temos 
o nosso próprio espaço de exposição que vai ter agora uma abertura, depois irá ter a 
grande inauguração internacional em Outubro e a partir daí desenvolver-se-á um 
programa de exposições, convites a curadores, a artistas, programas de residências, 
intercâmbios com outras fundações internacionais, co-produções com artistas e outras 
entidades, serviços educativos, serviços de abertura à comunidade que fazem com que a 
fundação se projecte num horizonte muito mais vasto.         
 
- O papel do crítico de arte enquanto elemento fundamental na criação de 
importantes colecções remonta já aos séculos XV e XVI. Hoje esse papel é muito mais 
abrangente e ele actua como um elo entre o objecto de arte e a sociedade em geral. Pode 
dar uma visão sua do papel que o critico desempenha na sociedade actual? 
- Eu não penso que seja pertinente, pelo menos do meu ponto de vista, porque 
não sou historiador, alargar a ponderação da função do crítico de arte até ao século 
XV. Penso que se recuarmos ao século XIX as diferenças já são suficientes. Eu julgo 
que hoje em dia já não existe nenhum crítico de arte no sentido tradicional; ou seja, o 
poder de legitimação do discurso do crítico é hoje partilhado com muitos outros 
agentes que têm uma grande importância e influência nos processos de legitimação, 
valorização: todas as instituições, museus, centros de arte, e respectivos directores e 
curadores, todos os consultores que muitas vezes não são necessariamente críticos de 
arte, curadores independentes, freelancers que organizam exposições, nalguns casos, 
em Portugal não há muitos, mas já há figuras que são agentes, portanto há uma série 
de outros agentes, grupos de agentes, actores, que têm um papel importante no 
processo de legitimação. Aquela ideia do crítico como o Papa que constrói e destrói 
uma reputação com um texto, penso que já não se põe. Houve alturas em que havia o 
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crítico, agora há uma grande pluralidade de discursos críticos, opiniões. Por outro 
lado, a grande maioria de textos que se publicam hoje sobre artes plásticas não são 
textos de crítica, são textos noticiosos, reportagens, entrevistas, notas jornalísticas e 
uma grande parte do prestígio e da valorização das obras depende dum discurso que é 
mais jornalístico do que propriamente crítico no sentido estrito. Portanto eu costumo 
dizer que hoje aquele poder que é atribuído ao crítico é um pouco mítico. É evidente 
que o crítico tem poder, tem tanto poder quanto ele próprio tem a título pessoal. Isto é, 
se qualquer pessoa famosa que não seja um crítico, escrever um texto sobre uma 
exposição ou um artista, isso tem muito mais importância do que aquilo que disser o 
crítico. Os discursos de legitimação e as instâncias de legitimação são muito mais 
variadas, também há uma grande diversidade de discursos críticos e há uma grande 
quantidade de discursos jornalísticos informativos, que não são de críticos de arte, são 
de jornalistas, de repórteres. Portanto, em termos de poder legitimador, penso que o 
crítico perdeu um poder, partilha o poder com muitos outros agentes. Podemos dizer 
que ganhou em liberdade, porque hoje há uma tão grande diversidade de discursos 
críticos que o crítico pode escrever com mais liberdade, quando tem espaço. O 
problema é que tem cada vez menos espaço.  
 
- Acha que o papel do artista dentro da estrutura estabelecida de críticos, 
curadores e público é activa ou passiva? Isto é, será que as decisões destes podem de 
alguma forma afectar a evolução da obra do artista? 
- Eu nunca percebi muito bem esse tipo de questões. Um artista enquanto 
artista, por definição, faz o que quer. E mais ainda do que qualquer outra pessoa, faz o 
que quer, é livre. Excepto se estiver num regime ditatorial e o prendam e obriguem a 
fazer ou não fazer uma determinada coisa. Mas exceptuando condições politicas e 
sociais…  
 
- E económicas… 
- Económicas não, não vejo que as condições económicas possam ter influência 
sobre o trabalho do artista. 
 
- Em termos de mercado, se o trabalho se vende ou não. 
- Sim, mas não há propriamente receitas para vender ou não vender, o mercado 
até tende a premiar a originalidade e a criatividade, a surpresa, a inovação. O artista 
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por definição faz o que quer, aceita ou rejeita as influências e as opiniões conforme 
quer, como todos nós. Isso para mim é um problema que não existe. Vamos imaginar se 
um artista faz uma coisa e fala com o crítico e o crítico diz-lhe que aquilo é horrível e 
ele deita aquilo fora. Ele deita aquilo fora porque decidiu aceitar a opinião daquele 
crítico, não deixa de ser inteiramente livre, nada o impedia de dizer “pois tu achas isso, 
mas eu acho isto maravilhoso e é mesmo isto que eu vou fazer”. O artista aceita ou não 
aceita as influências que ele quer aceitar ou que não quer – é um exercício da sua 
liberdade. 
 
 - Quais são na sua opinião os factores mais determinantes para a visibilidade da 
arte portuguesa no contexto internacional? 
- A capacidade dos artistas e de todos os agentes que com eles trabalham 
projectarem a sua acção no plano internacional. A divulgação internacional da obra 
dum artista depende antes de mais do próprio artista, da capacidade que ele tem de se 
inserir numa rede de relações, de diálogos, de colaborações, de intercâmbios, que 
torna a sua obra possível no plano internacional. Há artistas que não fazem isso 
porque não gostam, porque a sua maneira de ser ou de estar não propicia isso, e então 
aí é que surgem de facto diferenças. Há situações em que há uma maior ou menor 
capacidade dos agentes de enquadramento do trabalho do artista, galeristas, museus, 
escolas de arte, coleccionadores, etc, para projectarem a sua actividade e as suas 
escolhas e os artistas que apoiam ou querem apoiar no plano internacional e em 
Portugal há um grande défice, dada a situação de subdesenvolvimento cultural. O 
nosso poder de afirmação dos nossos agentes culturais é muito reduzido em 
comparação com os outros países e aí torna-se mais difícil esse trabalho de afirmação 
internacional dos artistas portugueses. E aí a política cultural tem um papel muito 
importante, tem que ser uma política muito activa, voluntarista, afirmativa, muito 
apostada numa perspectiva cosmopolita e de internacionalização, o que nem sempre é 
fácil devido aos grandes problemas orçamentais que Portugal tem. De qualquer 
maneira eu faço uma avaliação muito positiva da evolução que se tem verificado ao 
longo dos últimos 20 anos no que diz respeito a essa capacidade de 
internacionalização.   
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- Portugal não teve ao longo da história uma tradição ligada ao coleccionismo de 
arte. Qual a sua opinião em relação à situação actual do coleccionismo de arte público e 
privado? 
- Toda a situação do coleccionismo ao longo do século XX é miserável. Portugal 
chegou ao final do século XX sem ter nada de nada. Se formos ver todas que são hoje 
as grandes instituições e colecções nacionais, datam dos últimos 10 ou 20 anos, tirando 
a Gulbenkian, que também não é tão antiga como isso. Quer Serralves, o CCB, a 
Culturgest, a colecção Berardo, a fundação Ellipse, têm meia dúzia de anos, o que é um 
escândalo, é a demonstração do absoluto subdesenvolvimento cultural de Portugal 
ao longo de todo o século XX , com a única excepção da Gulbenkian. 
 
- Acha que a fixação da colecção Berardo em Portugal vem modificar de forma 
significativa a referência à história do coleccionismo de arte em Portugal? 
- A colecção Berardo é uma das manifestações duma substancial melhoria da 
situação da arte contemporânea em Portugal nos últimos 10 anos, e é uma colecção 
que em Portugal enquanto colecção de arte do século XX é muito melhor que todas as 
outras juntas, tem uma importância considerável em Portugal. 
 
- Há no entanto alguma polémica sobre o compromisso de permanência da 
colecção, na medida em que esta se encontra em regime de comodato (empréstimo) por 
10 anos… 
- Agora foi feito um acordo por 10 anos que me parece um acordo equilibrado 
que vai ao encontro de todas as opiniões ao longo de toda esta negociação, já lá vão 
quase 10 anos. Vem ao encontro do que tem sido a opinião quase consensual de todas 
as pessoas que se pronunciaram sobre o assunto ao longo deste período. É um acordo 
equilibrado para 10 anos que dá também tempo aos dois interlocutores para pensarem 
que futuro é que querem dar a este acordo; para já é por 10 anos, depois se verá. 
 
 - Esta colecção foi criada segundo critérios historicistas, englobando blocos 
cronológicos à semelhança de um compêndio ou de uma história de arte. Considera essa 
a melhor forma para se construir uma colecção? 
- Há muitas maneiras de construir colecções, infinitas maneiras. Esta é uma 
forma que me parece mais pedagógica em termos de permitir ao grande público uma 
visão, um contacto directo com obras marcantes de diferentes momentos e períodos de 
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evolução das práticas artísticas ao longo do século XX. Portanto, julgo que dado o 
estado de carência absoluta em que se encontrava Portugal em relação a este período, 
esta forma é talvez a mais adequada para a situação concreta portuguesa. Se nós 
tivéssemos três museus magníficos de arte do século XX, em que já estivessem 
representadas todas as tendências, os grandes nomes, se calhar era mais interessante 
ter uma colecção mais caprichosa, organizada segundo um ponto de vista mais 
extravagante, mas no caso de Portugal, julgo que uma colecção que valoriza a 
perspectiva histórica, uma perspectiva didáctica e pedagógica, é provavelmente a mais 
adequada, e a mais sensata. 
 
- Para si quais são as outras formas de se construírem colecções? 
- Sinceramente, são infinitas. Podem-se construir colecções por tendência 
estética, por agrupamento regional, por afinidades político-ideológicas, de acordo com 
medias preferenciais, por temas - pode-se fazer uma exposição só de nus ou só de 
naturezas-mortas- ou só de fotografia. É de facto infinito os critérios para se fazer 
colecções. 
 
- Para além das colecções já mencionadas, que outras colecções em Portugal 
seriam objecto de referência para si? 
- Colecções de arte contemporânea, colecções do seculo XX, as mais 
importantes são estas que já mencionamos: a colecção Berardo, a colecção Ellipse, 
Serralves, Gulbenkian. Podem-se incluir mais algumas mas penso que as mais 
importantes são estas.  
 
 - É actualmente assessor cultural de José Sócrates. Está dentro das suas 
prioridades defender ou até mesmo incrementar o coleccionismo de arte em Portugal? 
- O assessor não tem nem poder de decisão nem de orçamento; não me compete 
formular nem muito menos levar à prática políticas. Faz parte do programa de governo 
e é uma das prioridades já enunciadas pela Ministra da Cultura, a revisão da lei do 
mecenato com vista a potenciar toda a espécie de patrocínios e apoios à dinâmica 
artística, tem sido uma prioridade do Ministério e do Governo até em geral, as 
parcerias público-privado também na área da cultura. Isso não é uma políticaminha, 
nem uma coisa que eu ponha em prática, é algo que faz parte do consenso deste 
governo e julgo de todos os governos que eu me lembre, na área da política cultural, o 
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estímulo ao mecenato, o apoio ao coleccionismo, e em muitos governos, talvez não 
todos, a parceria público-privado. Serralves é um exemplo, talvez o mais conhecido. 
Com certeza que isso não é uma ideia minha ou uma função minha, é uma componente 
consensual do programa cultural e não só deste governo, como já tinha sido de outros. 
 
- Só que noutros governos não funcionou, na medida em que o coleccionismo 
em Portugal, como mencionou há pouco, tem meia dúzia de anos... 
- Tem começado a funcionar, agora precisa de ser reforçado. Mas também a 
conjuntura económica e financeira não tem sido muito favorável nos últimos anos.  
 
- Os problemas de armazenamento/conservação das colecções aumentaram 
bastante devido ao uso de novas tecnologias tais como o computador, o vídeo e mesmo 
trabalhos que têm componentes orgânicas. Considera isso um impedimento ao 
coleccionismo? 
- Quer dizer, coisas de computador, vídeos e filmes até são mais fáceis não só de 
armazenar como de transportar, só são DVDs e CDs; na área da escultura e da 
instalação há materiais mais precários, mas hoje em dia esse tipo de obras já têm 40 ou 
50 anos, portanto os galeristas, os artistas, os coleccionadores já têm maneiras de lidar 
com essas coisas; isso já é acautelado à partida e as obras mais históricas com as 
quais de facto surgiram problemas mais complicados, na maior parte dos casos os 
artistas ainda estão vivos e nesses casos deram as pistas para resolverem esses 
problemas. São problemas que se vão pondo à medida que há uma renovação dos 
métodos e das formas físicas das obras de arte, à medida que se vão pondo vão sendo 
resolvidos. Mas a questão mais complicada não é essa, mas a que se refere às técnicas 
de impressão, nomeadamente a durabilidade das fotografias. Muitas das técnicas que 
estão a ser utilizadas são ainda uma incógnita, mas mais uma vez as coisas vão sendo 
resolvidas à medida que se colocarem. Se um artista tem fotografias que começam a 
desaparecer, com certeza que ele, o galerista, o coleccionador e os técnicos acabarão 
por encontrar uma maneira de resolver o problema. Não é propriamente uma questão 
nova, os frescos também tinham esse problema.      
 
- É adepto da globalização cultural. Na arte será uma coisa boa ou iremos cair 
numa progressiva homogeneização? 
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- Acho que a questão da globalização cultural ou não, da globalização em geral, 
não pode ser posta em termos de ser ou não ser adepto, é uma realidade, é uma das 
características mais evidentes do processo histórico de transformação cultural da vida 
social à escala mundial. E o que eu constato é que há uma cada vez maior diversidade 
de práticas artísticas e culturais e uma cada vez maior visibilidade das diferenças e das 
diversidades, da pluralidade e das contradições, que se manifestam no espaço cultural 
global. É uma evidência, constata-se essa diversidade por vezes até sob formas 
bastante dramáticas e catastróficas. 
 
- Não há uma arte caracterizadamente portuguesa ou espanhola, por exemplo... 
- Acho que as visões nacionalistas da criação artística e cultural são o 
subproduto de ideologias políticas nacionalistas das quais eu não tenho nenhuma 
simpatia em termos morais e que considero também anacrónicas em termos históricos.  
 
 - O mercado internacional passa essencialmente por Londres e Nova Iorque… 
- O mercado internacional, por definição, passa por todo o lado por isso é que é 
internacional, mas os principais centros, eu diria que sim, neste momento são Londres 
e Nova Iorque. Houve momentos em que a Alemanha e a França tinham algum peso, e 
ainda têm algum, mas quanto a mim hoje em dia é sobretudo Londres e Nova Iorque, o 
que não impede que haja grandes colecções e grandes coleccionadores noutros países 
europeus e até fora da Europa. Mas de facto as referências continuam a ser Londres e 
Nova Iorque, embora também já não com aquele peso. Houve uma altura em que Nova 
Iorque tinha um peso que era um centro quase absoluto, hoje em dia já não é assim, há 
centros a emergir por todo o lado, pequenos centros. Mesmo aí a situação é mais 
disseminada, diversificada, pluralizada. Mas se nós procuramos um centro, se 
continuarmos a raciocinar nesses termos, tenderemos a encaminharmo-nos para Nova 
Iorque ou para Londres.  
 
- Mas se formos a Espanha já se nota uma diferença em relação a Portugal, 
quanto à dinâmica de mercado. 
- A Espanha é um país muito mais rico que Portugal, basta comparamos os 
índices económicos, não tem comparação e isso repercute-se no mercado de arte e na 
explosão de museus. Houve um período em que praticamente todos os meses 
inaugurava um grande museu em Espanha. Isso também tem a ver com a dinâmica da 
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regionalização e das comunidades autónomas, mas tem sobretudo a ver com o nível de 
riqueza, o nível de vida, o nível de desenvolvimento económico de Espanha é muito 
superior ao português. Curiosamente, do ponto de vista criativo, até da capacidade de 
afirmação de autores em termos proporcionais, Portugal nas últimas gerações tem tido 
uma prestação melhor do que Espanha. Nas mais jovens gerações de artistas, se 
comparamos espanhóis e portugueses, dada a dimensão e o nível de desenvolvimento 
económico dos países, digamos que a cota de portugueses é maior. È muito frequente 
haver exposições internacionais em que há tantos artistas portugueses como espanhóis. 
Estamos num bom momento em termos criativos para Portugal, a nova geração já do 
novo século.        
 
- Os indicadores do mercado de arte são às vezes mal conhecidos e difíceis de 
interpretar pelo menos para os iniciados. Que conselhos daria a um jovem 
coleccionador? 
- É difícil de obter uma informação clara e esclarecedora, o conselho é sempre 
muito fácil: obter o máximo possível de informação, ler, consultar a imprensa 
especializada e conviver com as pessoas que vivem no interior da arte, artistas, outros 
coleccionadores, galeristas, é um mundo em que o conhecimento só se obtém através da 
impressão plena da experiência vivida, da vida quotidiana do mundo da arte, ir às 
exposições, ler as revistas, discutir com os curators, ir aos estúdios, conversar com os 
coleccionadores, ler as críticas, acompanhar os leilões.  
 
 
(Entrevista realizada em casa de Alexandre Melo em Maio de 2006) 
 
 
 4.2. João Fernandes 
 
 
- Numa entrevista a um jornal espanhol disse que a história de arte precisa de ser 
reescrita continuamente. Concorda com a afirmação de que o coleccionismo não é uma 
mera acumulação de trabalhos com cotação estabelecida no mercado, mas um diálogo 
social que implica algum risco e perícia por parte do coleccionador? 
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- Claro. Acontece que coleccionar arte é por vezes como subir uma montanha, 
quer-se chegar a um objectivo e é importante saber-se qual é o objectivo, onde fica o 
cume. Por isso, cada colecção é um ponto de vista também, por isso uma colecção não 
deve depender só do que acontece, mas deve depender daquilo que se procura do que 
acontece. Mas por outro lado, tal como no subir duma montanha, não há só um 
caminho, há vários; e por vezes encontra-se uma rocha no meio do caminho e tem que 
se contornar a rocha. E às vezes entra-se por um caminho que não tem saída e tem que 
se voltar atrás; outras vezes tem que se ir pelo caminho mais longo em vez de ir pelo 
caminho mais curto. Tudo isso acontece em relação à arte, tudo isso acontece com os 
artistas em relação aos trabalhos que fazem, tudo isso acontece com todos aqueles que 
trabalham com aquilo que os artistas fazem, sejam os galeristas, sejam os 
coleccionadores, sejam os programadores de exposições em centros de arte, sejam os 
directores de museus. Portanto, nesse sentido eu acho que o coleccionismo implica 
sempre necessariamente sempre um ponto de vista, implica saber interrogar-se a si 
mesmo, às obras de arte e ao mundo, implica saber porque é que umas obras nos 
interessam e outras não, implica o aprofundar de um conhecimento sobre qual é o 
contexto e o que leva de algum modo os artistas no seu trabalho a produzir 
determinada obra de arte, implica saber onde encontrar as obras, implica procurá-las, 
implica uma disponibilidade económica para as conseguir adquirir e implica numa 
colecção saber estabelecer relações entre elas. Uma colecção não pode ser um puzzle 
de obras indiferenciadas, um conjunto de obras sem nenhum nexo entre elas, uma 
colecção vive de confrontos que as obras estabelecem umas com as outras, vive de 
leituras que serão plurais a partir desse mesmo confronto, vive de toda uma criação de 
situações que a partir delas se possam suscitar, e nessa medida uma colecção não 
poderá ser feita apenas pela legitimidade que os artistas já tenham, que determinadas 
obras já tenham. Muitas vezes uma colecção deve ser também um risco assumido, no 
sentido de encontrar aquilo que outros não encontraram ou de encontrar em relação a 
um artista muito conhecido uma obra que interessa mas que até não é uma obra 
emblemática. Saber arriscar neste sentido, é muito importante, para além de muitas 
outras questões. Uma colecção para mim implica sempre um gosto, uma obsessão e um 
risco.   
 
- Ao falarmos da colecção temos que falar também do coleccionador, porque 
uma colecção depende também de quem a está a fazer. Abordou ainda agora essa 
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questão, do risco, do caminho tortuoso e isso tem que ver também com a personalidade 
do próprio coleccionador... 
- Suponho que alguém que queira construir uma colecção de arte pode fazê-lo 
segundo dois caminhos: ou construir a sua própria relação com as obras de arte e 
partir à descoberta, à procura, aprofundar o seu conhecimento, confrontar-se 
pessoalmente com todo o universo que vai descobrindo ou pode delegar em alguém. Há 
colecções que são feitas com directores competentes. Mas quer num caso quer noutro, a 
questão do ponto de vista enunciada por mim na primeira resposta coloca-se, 
obviamente, se o coleccionador se envolver pessoalmente na sua colecção. A 
personalidade do coleccionador também estará de algum modo presente na sua 
colecção. O coleccionador terá de ter alguns gostos pessoais, poderá gostar mais de 
pintura ou de desenho, ou de fotografia, de vídeo ou de cinema, poderá gostar mais de 
documentação, de livros de artista, há várias situações destas; depois também há 
situações de descoberta, e de construção de relações entre as próprias obras de arte, 
isso também depende de quem faz a colecção. Aí eu suponho que essas relações já 
existem mais em função de um conhecimento e de uma intuição que o coleccionador 
tenha. É muito importante que o coleccionador - ou quem faz a colecção - tenha essa 
intuição, o chamado «nariz de caçador», porque uma colecção não se faz apenas com 
aquilo que se aprende em livros, uma colecção faz-se também com uma intuição para 
decidir no momento se uma obra interessa, se não interessa, etc.  
 
- Qual é que acha que é o papel do coleccionador de arte hoje? Acha que ele tem 
um papel específico dentro da sociedade portuguesa? 
- O papel do coleccionador de arte da sociedade portuguesa é diferente do 
papel do coleccionador do mundo da arte a nível internacional. Por vários motivos. Em 
Portugal eu penso que mais do que coleccionadores de arte, tem havido mais 
compradores de arte.  
 
- Acha que historicamente há uma tradição de coleccionismo em Portugal? 
- Não, acho que não há uma tradição de coleccionismo em Portugal. Acho que, 
por exemplo, há uma tradição de coleccionismo na Flandres, na Bélgica, onde há 
pessoas a comprar arte a artistas desde o século XIV, pelo menos. Em Portugal, 
infelizmente, não temos essa tradição. E temos no nosso passado alguns casos 
gloriosos. Temos colecções nacionais, quer religiosas quer institucionais, algumas 
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obras que chegaram a Portugal, como a colecção do Museu Nacional de Arte Antiga, a 
colecção da Misericórdia do Funchal, etc., que reúnem obras espantosas da arte 
renascentista e maneirista. Mas na verdade, praticamente desde o século XIX que nós 
vemos que em Portugal grandes obras de arte do tempo do último contemporâneo, 
Portugal perdeu alguma da contemporaneidade. Quase desde D. João V, quase desde o 
Convento de Mafra que Portugal perdeu a contemporaneidade. O Convento de Mafra é 
quase uma última grande iniciativa por parte de um Estado em que se conjugam 
arquitectos, compositores, criadores das mais variadas ordens que aqui confluem. E 
depois, devido a problemas políticos e económicos que levam, inclusivamente, o 
dinheiro a estar sempre a mudar de mãos, faz com que não haja uma estrutura 
económica estável do país há muito tempo. E quanto a isso há várias teorias na história 
que o descrevem que também têm impedido a construção de uma cultura. Aliás, também 
é curioso pensar como em Portugal, nas colecções portuguesas e nas casas 
portuguesas, as artes decorativas são privilegiadas em detrimento da pintura ou da 
escultura por exemplo. No século XVIII encontramos um apogeu das artes decorativas. 
E no entanto, a grande pintura e a grande escultura daquele tempo, não estão em 
Portugal. No século XIX, essa tradição continua e mesmo durante parte do século XX 
isso continua.  
 
- Tudo isso acaba por cair numa cadeia que não estimula os artistas para se 
desenvolverem, para criarem obras… 
- Apesar disso, Portugal continua felizmente a ter artistas e sempre teve. Os 
artistas - apesar de ser difícil - persistem no seu trabalho. Nunca tivemos o problema 
duma escassez de artistas ou da não existência de artistas. Há períodos mais negativos. 
No século XIX é muito complicado a comparação entre o que acontece na arte 
portuguesa e o que acontece no resto da Europa, o isolamento faz-se sentir muito. No 
século XX, apesar de as coisas serem extremamente difíceis na história de Portugal, 
temos gerações de artistas muito interessantes quer no primeiro modernismo, quer com 
a geração do Amadeu Sousa Cardoso, do Eduardo Viana, do Almada, que foram 
contemporâneos do seu tempo. Mais tarde, com a geração da década de 60, de 70 e 
depois com a geração de 80 e 90. Praticamente desde os anos 60, Portugal tem 
produzido gerações sucessivas de artistas onde encontramos sempre artistas muito 
interessantes e que muitas vezes não são conhecidos fora de Portugal em função do 
isolamento do país, da falta de estruturas e da falta de coleccionadores também. 
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Porque uma das coisas que prejudica imenso o conhecimento dos artistas portugueses 
fora de Portugal é o facto dos coleccionadores portugueses durante muito tempo só 
terem comprado arte portuguesa e isso faz com que os artistas não saiam da aldeia 
onde trabalham. Porque, se um coleccionador que tivesse comprado uma série de 
artistas portugueses, tivesse comprado também uma série de pintores referenciais a 
nível internacional, de escultores, de artistas que utilizem o vídeo, o cinema e a 
instalação, já haveria uma curiosidade maior também pelos portugueses que ele teria 
na sua colecção e isso em Portugal na verdade não aconteceu. 
No entanto temos gerações sucessivas de compradores de arte em Portugal a 
partir da década de 60, pelo menos. Nós sabemos que a partir da década de 50 
surgiram galerias com uma actividade relativamente regular em Portugal. Temos a 
Alvarez e a 111, como os casos mais vetustos; as galerias normalmente não constroem 
grandes acervos, a Alvarez e a 111 são praticamente os únicos exemplos. Eu costumo 
dizer que uma galeria é mais rica por aquilo que compra do que por aquilo que vende. 
 
- Aí põe-se o problema do suporte e do apoio financeiro. 
- A construção dum acervo é um factor exemplar para o coleccionador, porque 
se a galeria aposta e constrói o seu próprio acervo dos artistas que expõe e reserva 
obras para si mesma, está a calcular o que será o futuro. Mas em Portugal são muito 
raros os casos, só praticamente o Manuel de Brito e o Jaime Isidoro e em 
circunstâncias de grande penúria da parte dos artistas em que era muito fácil às vezes 
conseguir comprar a obra. No entanto eles conseguiram conservar as coisas, 
guardaram-nas, o que é sem dúvida muito meritório. Mas é um exemplo que 
infelizmente não foi assim tão seguido pelas outras galerias que surgiram depois. Mas 
se reparar, nós temos gerações sucessivas de pretensos coleccionadores e temos alguns 
casos que importa conhecer e até estudar a nível do coleccionismo em Portugal. Por 
exemplo, a colecção do Sr. Abreu, que no Porto terá sido uma colecção internacional 
de grande dimensão. Às vezes quando viajo, ouço falar de obras, nomes internacionais 
que hoje não estão em Portugal, mas havia Picassos e Vuillards e coisas fabulosas 
nessa colecção. O Sr. Abreu comprou arte portuguesa mas também comprou muito boa 
arte internacional, arte internacional que depois vendeu, e que vendeu à colecção do 
Jorge de Brito e em leilões internacionais. Eu conheço galerias internacionais 
poderosas que vieram a Portugal nos anos 70 comprar coisas ao Sr. Abreu porque ele 
decidiu vendê-las, assustado com o contexto económico e político da época. A colecção 
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Jorge de Brito é um outro caso. E depois houve iniciativas como por exemplo o clube 
dos 100 coleccionadores que se criou nos anos 60. Quantos existem desses 100 
coleccionadores que na altura foram criados? Sabemos que se calhar o mercado 
português já tinha entrado em baixa com a crise do petróleo em princípios da década 
de 70 e depois essa baixa não vai ser melhorada, por todos os incidentes relacionados 
com a revolução, com a mudança de regime, etc. E só na década de 80 surge uma nova 
geração, uma nova geração de compradores ou de pretensos coleccionadores.  
Na verdade, na geração de 80 nós temos colecções que se procuram constituir, 
temos galerias que surgem, o mercado entra em grande inflação e grande especulação, 
como aliás acontece em todo o mundo. É a década onde há um grande crescimento da 
economia internacional e isso faz-se sentir em Portugal, mas a verdade é que se calhar 
o mercado não foi tratado da melhor maneira. Em Portugal, às vezes certas leis do 
mercado não existem porque o preço da obra de arte é definido duma forma aleatória 
entre o artista e a galeria, independentemente da compra e da venda. Em relação à 
década de 80 houve muitas obras vendidas por valores muito inflacionados, depois 
desiludiram os seus compradores ou os seus herdeiros e isso faz com que haja um 
descrédito e toda uma geração perdida de possíveis coleccionadores. Eu acho que em 
relação à década de 80, algumas colecções sobrevivem mas são poucas. 
 
- Acha que há um retomar agora desse espírito coleccionista? 
- Acho que ao longo dos últimos cinco, seis anos há uma nova geração de 
pessoas a interessar-se por arte. O aparecimento dessa nova geração corresponde 
também a um novo fenómeno: a globalização no mercado de arte contemporânea, a 
circulação acelerada por todo o mundo de coleccionadores, o novo fenómeno das feiras 
de arte, o novo papel que as galerias têm, tudo isso acabou por chegar a Portugal. E 
hoje nós temos toda uma série de pessoas que em Portugal viajam, vão a feiras de arte, 
vão a museus, vão a galerias no estrangeiro e que fazem as suas opções. Boas ou más, 
vamos ver no futuro. Mas para já acho que sem dúvida há um novo momento. Se esse 
novo momento vai ser mais uma ocasião perdida como aconteceu no passado ou se é na 
verdade um ponto de partida para uma situação em que o coleccionismo começa a 
estruturar-se, ainda não temos dados suficientes para avaliar essa situação. Seria 
muito bom que ela acontecesse, porque num sistema de arte ou num sistema artístico, 
seria muito importante que para além de artistas, para além de instituições, também 
houvesse colecções privadas, houvesse coleccionadores com um particular gosto. 
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Porque são os coleccionadores que alimentam o mercado e que por sua vez permite aos 
artistas trabalhar e sobreviver. 
Portugal tem sido um país muito instável porque tem muito poucas instituições a 
trabalhar com arte, tem um sistema de circulação muito reduzido para um artista em 
termos de exposições dentro do país, é muito difícil para um artista português. Embora 
seja mais fácil que noutros tempos, circular fora do país também e na verdade confesso 
que acho que as galerias não têm construído coleccionadores. Acho que uma galeria 
pode construir os seus coleccionadores, mesmo estando ciente que um bom 
coleccionador nunca se limita aos artistas dessa galeria, mas é muito importante para 
o entusiasmo de qualquer pessoa que se interessa pela arte, a forma como a arte é 
apresentada. Mas por vezes também me parece que uma relação objectiva e 
interessante entre o que são as instituições, o que são os coleccionadores e o que são as 
galerias não tem sido muito produtiva em Portugal. Vejamos vários exemplos, por 
exemplo: a maior parte dos coleccionadores de arte portuguesa compram através das 
galeria, se bem que haja muitos que o tentam fazer directamente aos artistas, situação 
que eu acho terrível e lamentável, porque acho que na verdade as colecções se devem 
fazer através das galerias, sobretudo numa situação de mercado frágil como é o 
mercado português, é muito importante respeitar o papel das galerias e acho que só se 
deve fazer uma compra directa ao artista quando o artista não quer vender através da 
galeria ou quando o artista não é representado por nenhuma galeria. Nesse caso uma 
obra de arte não fica fora de hipótese, mas se o artista é representado através de uma 
galeria, acho que tudo deve passar pela galeria. Mas por outro lado, em relação à 
programação que as galerias fazem, nota-se por vezes opções que por vezes eu não 
entendo. Eu vou-lhe dar um exemplo: nós devemos ter realizado mais de 200 
exposições em Serralves e fora de Serralves desde que o museu abriu. Sabe que não 
passaram de meia dúzia os artistas estrangeiros que nós expusemos e foram centenas 
que terão tido exposições em galerias em Portugal. Por exemplo, um pintor como 
EberhardHavekost, com quem vamos trabalhar este ano outra vez, que fez uma 
pequena exposição ignorada, não teve uma única recepção crítica em 2001. 
 
- Talvez essa situação tenha a ver com o facto de os galeristas portugueses terem 
medo de apostarem em artistas estrangeiros que não são conhecidos. Por outro lado, há 
muitas vezes a exigência de um intercâmbio que não se faz. 
- Vou-lhe dizer: um EberhardHavekost custava em 2001 - nós compramos uma 
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obra com preço especial de museu para a colecção - 7000€. Hoje é impossível comprar 
um quadro dele por menos de 100.000 €. Na altura teria sido perfeitamente possível 
uma galeria portuguesa que se interessasse por este artista, ter trabalhado com ele. O 
EberhardHavekost só tinha uma galeria em Dresden, donde ele era natural e 
trabalhava. Hoje o EberhardHavekost tem galerias em Londres, tem galerias em Nova 
York, portanto hoje a situação está muito complicada. Se uma galeria portuguesa 
quiser trabalhar com ele, já vai ter que pagar comissões às outras galerias, vai ser 
muito mais complicado. Posso dar-lhe um outro exemplo. Em 1993 comecei a trabalhar 
com o Douglas Gordon. Na altura eu era um comissário de exposições independente, 
um freelancer. O Douglas Gordon na altura já fazia cerca de 20 exposições por ano, 
era um artista que já existia no mundo da arte a nível internacional. Ele expõe em 
Portugal e na altura o projecto dele tem a imprensa, mas não tem opiniões 
extremamente favoráveis. Muitos anos depois, depois de ele ter ganho o Prémio Turner, 
depois de ter ganho o prémio Hugo Boss, etc., são várias as galerias portuguesas que 
querem trabalhar com ele, mas nessa altura ele é artista da Gagosian... No entanto, em 
1992 era perfeitamente possível para uma galeria portuguesa ter trabalhado essa 
situação. E por exemplo, às vezes encontramos artistas jovens estrangeiros numa 
programação de uma galeria só porque uma galeria encontrou outra numa feira de 
arte e fazem um pequeno intercâmbio ou coisa assim, mas o nome não existe em termos 
internacionais.  
 
- Nesses casos funciona o facto do artista português da galeria poder expor fora, 
fazer curriculum valorizar o trabalho.  
- Mas ao mesmo tempo veja, como é que se vai vender a um coleccionador 
português um nome estrangeiro que não é conhecido nem vai ser muitas vezes. 
 
- Às vezes não se sabe se vai ser ou não. 
- Isso cria um grande descrédito, cria uma grande insegurança. Mas há formas 
de saber, os museus são instituições de referência, ver as programações dos museus, 
ver os curriculums dos artistas etc. Há várias formas de construir um conhecimento, eu 
não apresento no museu artistas em primeira mão a não ser que seja num concurso de 
artistas. 
Nós fizemos em 2001 uma exposição intitulada "Squaters", apresentamos 146 
artistas jovens na altura a despontar, alguns já mais consagrados, outros francamente 
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a despontar, a nível das exposições internacionais, a nível dos museus e também das 
galerias em termos internacionais. Mais de metade desses artistas hoje são figuras já 
referenciais no contexto da actualidade e ainda são jovens. Mas já passaram para uma 
outra dimensão, muito mais institucionalizada. As instituições servem de referência e de 
orientação para os coleccionadores. E não estou a falar só de Serralves, em Portugal, 
mas ver aquilo que as instituições lá fora também fazem é muito importante, até porque 
hoje as instituições estão muito mais abertas a vários tipos de arte e inclusivamente a 
arte mais jovem, e muitas vezes é como se não houvesse uma comunicação entre 
galerias e instituições e no meio disto tudo também acontece uma grande insegurança 
da parte do coleccionador em relação às suas opções. Eu conheço vários 
coleccionadores em Portugal desta nova geração que surgiu há cinco ou seis anos 
atrás, que me dizem que não compram arte em Portugal porque sentem inseguros, 
porque não se sentem seguros das opções que lhe são oferecidas. 
 
- Não compram em Portugal ou não compram artistas portugueses? 
- Uns não compram artistas portugueses outros não compram arte em Portugal. 
 
- Se calhar vão comprar artistas portugueses lá fora, à Arco.   
- Há sempre essa situação curiosa de muitos portugueses irem comprar artistas 
portugueses à Arco, quando não os compram cá durante o resto do ano, porque aí 
funciona essa situação de ir fazer uma compra na Arco, com os amigos, etc. Mas nós 
temos pessoas que vão comprar a Londres e que vão comprar a Nova York porque se 
sentem seguros por aquilo que uma galeria em Londres ou em Nova York lhes oferece. 
 
- Compram artistas estrangeiros com uma cotação internacional.  
- Por uma questão de segurança. Porque têm ideia que esses artistas são boas 
opções. E isso acontece ainda no contexto português. São ainda muito ignorantes de 
conhecimento artístico, têm um desejo de arte mas não têm mais que um desejo de arte. 
O desejo de arte depois aprofunda-se com conhecimento, aprofunda-se lendo livros, 
vendo muitas exposições, sobretudo vendo muito, viajando muito para ver exposições, 
procurando ver a arte no sítio onde ela é apresentada, isso é fundamental. 
 
- Mas depois é preciso perspectivar um pouco o tamanho, a dimensão da 
colecção, aquilo que irá ser a colecção. 
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- Claro, saber quanto é que se pode gastar, quais são os objectivos. Mas eu às 
vezes vejo coleccionadores a fazerem boas opções em galerias estrangeiras e vejo 
coleccionadores a fazerem opções muito discutíveis em galerias estrangeiras. O mundo 
da arte hoje é uma constelação muito prolífera de artistas e se nós formos ver os 
artistas que estão na moda numa determinada altura podem deixar de o estar e há 
artistas hoje que são produzidos quase como canções pop, uma canção pode durar 
alguns meses e depois desaparecer das tabelas, dos tops e nunca mais se ouviu falar 
nela. E nem todos fazem canções que fiquem na história, nem todos são David Bowie, 
nem todos são Rolling Stones, nem todos são Beatles, etc. Há aqueles que duram uma 
canção ehá artistasque estão naquela situação que são inclusivamente utilizados e 
manipulados pelo contexto da arte para serem sucessos comerciais, como uma canção 
pop. Isso acontece hoje, seja em Portugal seja fora de Portugal. E fora de Portugal até 
acontece em escalas muito maiores. As próprias instituições hoje reflectem muito nos 
seus programas também esses fenómenos, o mundo da arte é um fenómeno muito 
complexo, porque de certo modo se industrializou e nesse aspecto tudo pode aparecer 
muito mais confuso, porque é tudo de uma muito maior dimensão, há milhares de 
artistas no mundo inteiro, cada Bienal de Veneza apresenta-nos mais 200, 300 ou 400 
artistas. 
 
- Não acha que essa globalização tende para uma homogeneização da arte, uma 
certa descaracterização? 
- Em muitos casos sim. Eu acho que se criou uma indústria da arte que não 
existia há 40 nem há 30 anos atrás. Há 20 anos atrás começou a existir, mas ainda não 
tinha o perfil que hoje tem. Hoje há milhares de pessoas a viver da arte, a viver de 
vender arte, a viver de comprar arte, a viver de apresentar arte, a viver de escrever 
sobre arte. Se calhar os artistas são uma minoria no mundo da arte de hoje, enquanto 
há 30 ou 40 anos atrás não eram. Esta é uma situação inesperada que atingiu uma 
dimensão que até agora não se pensava. Isto obviamente vai ter como consequência 
outro tipo de fenómenos, vamos ter - e hoje sem dúvida que existem - tipos de arte 
comercial e tipos de arte não comercial, arte que se vende e arte que não se vende. E 
isso não quer dizer que uma seja boa e outra seja má. Eu compararia com o cinema: no 
cinema há cinema comercial e há cinema de autor e há bom e mau cinema comercial e 
bom e mau cinema de autor. 
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- Penso que ao falar do não comercial, está a referir-se às instalações, aos vídeos 
… 
- Há muitas instalações muito comerciais e vídeos também. Por exemplo, um 
artista como o MattewBarney, é um artista muito comercial no nosso tempo e no 
entanto só faz vídeo e instalação. Também vende uns desenhos e umas coisas assim, 
mas é um dos artistas mais comerciais do nosso tempo, tem uma mulher famosa, é 
marido da Björk. No cinema há uma lógica do estrelato. Confesso que não sou 
puritano, não tenho nada contra e para mim não é isso que define se uma obra de arte é 
boa ou má. E aí eu diria que é exactamente como no cinema, acho que o David Lynch 
faz bom cinema comercial e posso achar que muitos outros fazem mau cinema 
comercial, por exemplo. Da mesma forma que acho que há bom cinema de autor e 
muito mau cinema de autor. O facto de ser comercial, para mim não faz uma diferença 
em relação à qualidade ou àquilo que me interessa em arte. Mas que hoje isso é um 
facto que é preciso ter em conta e em relação, ao qual é preciso desenvolver uma 
grande lucidez por parte de todos os agentes intervenientes, sejam directores de museus 
sejam galeristas, sejam programadores, sejam coleccionadores, é cada vez mais um 
ponto de lucidez que importa esclarecer. 
 
- De várias maneiras, a arte do século passado trabalhou contra as colecções e a 
sua conservação. Os problemas de armazenamento/conservação das colecções 
aumentaram bastante devido ao uso de novas tecnologias, tais como o computador, o 
vídeo e mesmo trabalhos que têm componentes orgânicas. Como é que os museus lidam 
com este problema? 
- A arte em princípio é aquilo que os artistas fazem e de uma certa maneira 
importa também interrogar o que é essa dificuldade de conservação do coleccionismo. 
Havia príncipes florentinos que pediam a artistas para pintarem a fresco espaços e essa 
pintura a fresco também estava sujeita a alterações climatéricas, à degradação, etc. 
Mas sem dúvida a efemeridade passa a ser um ponto também de construção da obra de 
arte no século XX e há vários momentos em que inclusivamente, para se dissociarem de 
lógicas de apropriação do mercado, os artistas aprofundam na verdade a produção e 
criação de obras efémeras. Curiosa e paradoxalmente, as obras efémeras são depois 
reconstituídas, preservadas, etc. Aliás, o HaroldZimmerman chega a dizer que o museu 
contemporâneo é o museu onde conservar o efémero. Os museus mudaram por 
influência daquilo que os artistas fizeram, de modo a que se a arte é aquilo que os 
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artistas fazem, os museus e os coleccionadores têm que estar atentos àquilo que os 
artistas fazem, se estão interessados em criar condições em guardar e preservar, etc. 
Hoje há materiais orgânicos que importa preservar de uma certa maneira com 
determinados níveis de humidade e uma determinada temperatura, mas isso acontece 
também em relação ao papel por exemplo. Nós sabemos que o papel se pode degradar 
se estiver numa parede exposto à luz do sol e isso acontece com o desenho e pode 
acontecer com uma pintura inclusive, há sempre problemas de conservação, que hoje 
podem ser diferentes em relação a certos suportes. Mas em princípio, se algo 
caracteriza a obra de arte, é que não há regras em relação a estilos, géneros ou 
suportes. Ou seja, um artista pode utilizar o cinema, pode utilizar a fotografia, pode 
utilizar um material orgânico, pode utilizar o espaço, pode utilizar o texto e o 
coleccionador - até porque se for um verdadeiro coleccionador, não compra obras de 
arte só para decorar a casa e diz-se até que uma colecção começa quando acaba a 
decoração da casa - então nesse sentido o coleccionador deve estar pronto para a 
situação de como armazenar, como guardar, como preservar, como proteger e como 
apresentar, quando isso for possível. Há toda uma série de novas situações que 
confrontam os museus, os seus armazéns, a forma de classificar colecções, classificar 
obras de arte, sem dúvida que há. Há situações muito curiosas. Por exemplo, falava-se 
há uns anos atrás que aquela peça do Kosuth das três cadeiras - em que há uma 
cadeira real, uma fotografia de uma cadeira e uma definição de dicionário de uma 
cadeira - estava guardada em vários locais no mesmo museu: que a fotografia estaria 
no departamento de fotografia, a cadeira estaria no departamento de escultura. Será 
que é essa a maneira de o museu tratar uma obra de arte desse tipo? Será que há 
outras maneiras? Há novos desafios, cada museu tem que responder. 
 
- E a nível do espaço físico também. 
- Cada vez mais, a partir do momento em que as obras trabalham com o espaço 
e constroem espaços. Hoje há obras que têm 200m2, 500m2, até mais. E nesse sentido, 
depende dos museus terem condições para as guardar, para as preservar, para as 
apresentar e isso obviamente obriga a novos armazéns. Hoje os depósitos dos museus 
têm dimensões muito diferentes daquilo que eram os palácios dos príncipes da 
antiguidade, são novos desafios. Mas se arte é aquilo que os artistas fazem, é a partir 
daí que nós assumimos os nossos juízos, as nossas selecções e temos que criar as 
condições adequadas para coleccionar, preservar, manter e apresentar. O museu tem o 
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mesmo problema que um coleccionador particular a esse nível.    
 
- Quais são as tendências artísticas/temas que dominam a colecção do Museu? 
- Nós temos um programa para a colecção. Começamos a colecção do Museu de 
Serralves procurando constituir um núcleo que representasse as décadas de 60 e 70 da 
arte contemporânea. Localizamos nessas datas o início da contemporaneidade artística 
e curiosamente, essa nossa opção foi acompanhada por um reconhecimento logo a 
seguir a termos feito isso, as grandes leiloeiras como a Christies, a Sothebys, a Philips, 
começaram a criar departamentos específicos de arte contemporânea acompanhando a 
mesma datação que nós estávamos a fazer e que outros museus estavam a fazer. Não 
quer dizer que nós tenhamos sido os autores da ideia, mas é uma ideia que hoje é cada 
vez mais unanimemente aceite. Porque nas décadas de 60 e 70 assiste-se a uma 
mudança de paradigma em relação à obra de arte. Nós encontramos toda uma 
sociedade que se discute e discute os seus limites, as suas características, as suas 
estruturas, as suas formas de organização, etc. Depois da Segunda Guerra Mundial, 
depois da crise do mundo colonial, depois da crise dos milagres económicos e das 
utopias económicas dos anos 50 e da utopia do desenvolvimento económico e 
tecnológico - que depois teve contrapartidas bastante negativas ao nível dos impactos 
ambientais, da ecologia. A partir de outras situações como por exemplo a assunção da 
condição da mulher na sociedade, que durante uma grande parte da história tinha sido 
remetida para um posicionamento secundário, que é cada vez mais presente e que 
envolve também uma luta por essa presença pública. Isso vai afectar a dimensão das 
relações entre homens e mulheres, as mudanças sociais fazem-se não só a nível social e 
económico mas também a nível pessoal, de interacção pessoal, da sexualidade, há toda 
uma sociedade em discussão nos anos 60/70. Isso vai também acontecer na obra de 
arte e a obra de arte vai inclusivamente buscar aquilo que tinha sido a maior ruptura 
do século XX, que tinham sido os anos 10, 20, quando tinham aparecido o 
construtivismo soviético, o dadaísmo, o surrealismo, o futurismo, as grandes 
vanguardas artísticas do inicio do século vão ser revistas por esta segunda geração que 
não as vai citar. Pelo contrário, vai continuá-las de uma certa maneira e refundir uma 
forma de fazer arte que de algum modo se pode pautar por aquilo que uma vez o 
Richard Serra me dizia, que a única coisa que podia caracterizar a arte na geração em 
que ele a começou a fazer, era que não havia limites para o que se pudesse fazer em 
nome da arte. Este sentido de «no limits», de não haver limites, esta experimentação 
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radical que põe em causa a própria noção de objecto de arte, que desmaterializa o 
objecto de arte, que deixa de o transformar numa mercadoria, que vai contra a sua 
apresentação e conservação em museus, que põe em causa o museu - que os artistas na 
altura fecham em várias manifestações e greves em vários países do mundo - vai 
obrigar a transformar os museus e transforma o mundo da arte. Esta é uma grande 
revolução que depois vai ter histórias muito diferenciadas ao longo dos tempos. 
E sem dúvida era para nós muito importante, num país que tinha perdido a 
contemporaneidade artística ao longo do século XX, assumir um museu de arte 
contemporânea. Não teríamos nenhum problema em fazer um museu de arte moderna, 
mas com o orçamento que tínhamos disponível isso seria completamente impossível. E 
por outro lado, achávamos que era prioritário fazer um museu de arte contemporânea, 
que era possível reunir um conjunto de obras que representassem um ponto de vista 
inovador sobre os anos 60 e 70. Nós fizemos isto na década de 90, começamos a fazer 
esta colecção a partir de 97, apresentamos a intenção desta colecção na exposição 
inaugural - na Circa 68 - em que apresentamos um conjunto de 600 obras produzidas 
entre 1965 e 1975. Compramos ao longo de sete anos, 80% destas obras – desde 97 até 
hoje adquirimos cerca de 1000 obras. E depois temos várias colecções em depósito, 
desde colecções institucionais como a Fundação Luso Americana, a colecção do 
Ministério da Cultura também. E temos várias colecções particulares. Mas para nós foi 
prioritário durante os primeiros anos do Museu, eliminar algo que para nós era muito 
negativo na sociedade portuguesa. Se Portugal já não tinha Matisse, se Portugal já não 
tinha Picasso, se Portugal já não tinha Brancusi, Giacometti, Man Ray, Portugal tinha 
falhado no século XX de uma certa maneira; ao menos que nós conseguíssemos ter 
Richard Serra, Oldenburg, Boltanski, Richter, Polke e muitos outros. Isto é, que nomes 
fundamentais da contemporaneidade artística estivessem na nossa colecção. E 
sabíamos que em relação a obras históricas destes artistas, que elas iriam desaparecer 
do mercado ou que iriam ser rapidamente valorizadas e ainda conseguimos negociar 
preços e condições negociais que nos permitiram, com o orçamento relativamente 
diminuto, incorporar obras fantásticas destes artistas ao mesmo tempo que procuramos 
também representar um contexto português. 
 
- Existe alguma relação entre a escolha dos artistas portugueses e estrangeiros? 
Quer dar algum exemplo? 
- Existe, porque é nesse período também que acontece uma mudança de 
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paradigma da arte portuguesa. É a partir de finais da década de 50 que um conjunto de 
artistas portugueses vai para o estrangeiro graças às bolsas da Fundação Calouste 
Gulbenkian e que também os artistas procuram informação contra o regime, contra a 
censura, contra a falta de liberdade e informação, porque era muito difícil as noticias 
chegarem a Portugal, os jornais chegarem a Portugal. Mas na verdade, a partir daí, 
quer através da emigração quer através do exílio, quer através das relações de estudo, 
há apesar de tudo informação entre o que se passa fora de Portugal e o que se passa 
dentro de Portugal. E discussões obsoletas que se passavam na arte portuguesa 
começam a ser transgredidas por uma nova geração de artistas. É a geração em que 
nós temos a Lurdes de Castro, o René Bertholo, a Helena Almeida, o Ângelo de Sousa, 
a Ana Hatherly, o Ernesto Melo e Castro, a Ana Vieira, em que nós temos tantos 
artistas que na verdade configuram uma geração nova que é contemporânea do seu 
tempo. Na verdade Portugal tem uma geração nova que é contemporânea do seu tempo 
com o primeiro modernismo, com o Amadeu Sousa Cardoso, os Parisienses da primeira 
geração e tem depois uma segunda geração apenas nos anos 60. Fenómenos com 
contemporaneidade artística no intervalo entre estes dois períodos são muito raros e 
quase só ocasionais e pessoais. É o caso de Fernando Lanhas e de Nadir Afonso por 
exemplo. Não temos muito mais do que isto a nível de uma contemporaneidade 
artística, com muitas coisas que se passam no mundo inteiro. De algum modo, esta 
datação do período da nossa colecção correspondia quer a uma situação portuguesa, 
quer a uma situação internacional. Por outro lado, era para nós muito importante 
olhar para o contexto internacional a partir da arte portuguesa e olhar para a arte 
portuguesa a partir de um contexto internacional porque há zonas de intersecção e há 
obras de arte que nós compramos de estrangeiros em função de artistas portugueses e 
há obras de arte de artistas portugueses que nós compramos em função de artistas 
estrangeiros, procurando criar diálogos, confrontos, etc. Eu posso-lhe dar um caso. 
Nós temos uma artista na colecção que foi uma artista fundamental na década de 70 em 
Nova Iorque, ReeMorton. Trabalhou durante sete anos, fez uma grande exposição no 
WhitneyMuseum e suicidou-se em 1977, salvo erro. Hoje está esquecida pelo mercado, 
pelas galerias. Foi em contacto com artistas muito importantes dessa época como 
Richard Turtle, Richard Serra, etc., que nós ouvimos falar da ReeMorton. Fomos 
investigar e achamos que o trabalho dela podia criar uma ponte interessantíssima com 
artistas portugueses como Álvaro Lapa, ou como Alberto Carneiro. E vamos encontrar 
uma obra fundamental da ReeMorton, não muito cara, porque não existe valor de 
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mercado nos dias de hoje, sabendo que ela vai fazer uma boa relação com obras de 
artistas portugueses também, isto é um exemplo. Mas também procuramos comprar 
obras de artistas portugueses que criam uma muito boa relação e uma identidade 
própria no confronto com a arte internacional. É muito interessante opor a obra de 
Alberto Carneiro com o que acontece na Land Art por exemplo. Há muitas coisas aí 
interessantes e motivadoras.  
Esta foi a nossa lógica para os anos 60 e 70. Construímos ao longo de sete anos 
um ponto de vista sobre esta geração, estamos agora a sair para o presente. Não nos 
preocupamos em agarrar de imediato a actualidade, não tínhamos orçamento para isso 
e achamos que não podíamos perder o passado, porque achamos que a actualidade 
ainda seria possível agarra-la mais tarde. 
Em relação aos anos 80 e 90, nós não temos a ideia de criar um ponto de vista 
similar ao que criamos para os anos 60 e 70. Não queremos ser representativos de um 
ponto de vista abrangente de um período, até porque deixou de haver um período. 
Enquanto nos anos 60 e 70 há um período que de algum modo abrange todo um 
conjunto de núcleos de artistas que funcionam e trabalham em vários países do mundo, 
seja na Alemanha, seja na Itália com a arte povera, seja nos Estados Unidos com a arte 
conceptual e pós-minimal, a partir dos anos 80 os artistas não existem enquanto 
grupos, movimentos, ou linguagens. Cada artista é um conceito de arte, é uma 
linguagem e nesse sentido, para nós, estamos a definir constelações de artistas, quer 
em relação a Portugal, quer em relação ao estrangeiro, que são artistas cuja obra 
queremos ter bem representada na colecção, através de obras emblemáticas ou através 
de obras que surpreendam. Uma das coisas que nós também pretendemos não é fazer 
uma colecção igual àquelas que existem já lá fora. Nós queremos surpreender não só 
pelo facto de estarmos em Portugal, como também por irmos buscar a artistas com uma 
contemporaneidade, obras que nós achamos fundamentais e que o mercado e as outras 
instituições não valorizaram, o que é possível mesmo com artistas muito conhecidos 
como Richard Serra ou Gerhard Richter. É possível encontrar coisas surpreendentes e 
que não sejam mainstream que os caracterizou e inflacionou em termos de mercado e 
instituições. Porque aquilo que faz dum artista uma etiqueta é a sua recepção e nós não 
queremos estar apenas atentos pela recepção que os artistas tiveram nestes trinta ou 
quarenta anos, ou no presente, nós queremos nós próprios ser agentes de uma recepção 
e por isso fazemos a nossa pesquisa, fazemos o nosso estudo, etc. 
Portanto em relação às gerações de 80 e 90, nós estamos a trabalhar por 
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constelações de artistas, procurando nome a nome. Para nós é muito importante 
apresentar artistas como Thomas Schütte, como LucTuymans, como José Pedro Croft, 
Cabrita Reis e muitos outros. E nas edições que temos feito, temos procurado 
pautarmos por isso. 
 
- Em relação à colecção do Museu, ela não sai cá para fora em termos de 
exposição. Porque é que não há uma exposição permanente da colecção? 
- Sair para fora, sai muito. Não sai muito no espaço do Museu. Para lhe dar 
uma ideia, nós no ano passado fizemos dezassete exposições no Museu de Serralves e 
catorze fora do Museu de Serralves. Essas catorze exposições foram com a colecção. 
Por exemplo, neste momento em que estamos a falar, nós temos colecção apresentada 
em Lisboa na Assembleia de Republica, temos colecção apresentada na Figueira da 
Foz, temos colecção apresentada em Guimarães e temos colecção apresentada na 
Guarda. São tudo exposições que nós abrimos de Janeiro até hoje. Nós estaremos a 
fazer cerca de onze ou doze exposições com colecção fora do Museu. Serralves é um 
museu jovem, a sua colecção é também uma colecção jovem e entendemos que seria 
negativo para a construção de públicos bloquearmos neste momento a área do museu 
com uma apresentação em permanência da colecção. Nem acho que seja 
suficientemente grande e diversificada para jogarmos com ela a nível de uma mudança 
de exposição regular com a própria colecção. Porque hoje mesmo as grandes 
instituições como a Tate ou o Beaubourg mudam ciclicamente a apresentação das suas 
colecções permanentes. Achamos que devemos trabalhar mais para fortalecer a 
colecção. Até porque o Porto não é uma cidade turística. Quem vem ao nosso museu 
são as pessoas da cidade, da região. Mas o Porto não é uma cidade turística como 
Lisboa, por exemplo. E quando nós estamos a trabalhar com arte contemporânea não 
estamos a trabalhar com uma colecção que tenha a Mona Lisa ou a Guernica. Na arte 
contemporânea não há aquelas obras emblemáticas. Podemos ter a pá do Oldenburg 
mas não temos o pandy do JeffKoons, que levam as pessoas a viajar para ver apenas 
uma determinada obra de arte. No futuro esperemos que isso aconteça, mas para já 
isso não acontece, de maneira que achamos que era muito importante nós construirmos 
públicos para este museu e uma forma de construir públicos é confronta-los com a 
diversidade da arte, e por isso privilegiamos as exposições temporárias. 
Foi uma opção temporal não apresentar mais do que uma ou duas exposições 
por ano com a colecção do Museu, sem que ao mesmo tempo façamos circular a 
121 
 
colecção intensivamente em museus fora de Serralves, em vários pontos do país, onde 
com isso contribuímos muitas vezes para um primeiro confronto com a arte 
contemporânea. No entanto, é nossa intenção com o tempo, com o crescimento da 
colecção também, ter uma área do museu só para colecção, que também possa ser 
mudada ciclicamente, mas sempre com a colecção e com vários pontos de vista sobre a 
colecção, como já temos feito de uma forma ocasional todos os anos. Podemos 
apresentar arte povera, podemos apresentar arte sobre a paisagem, podemos 
apresentar uma relação sobre a escrita e a figura na colecção, podemos apresentar 
determinado tipo de constelações de artistas como já fizemos quer com o Alberto 
Carneiro, quer com o Álvaro Lapa, o Joaquim Bravo e o Palolo. Podemos ter pontos de 
vista sobre a colecção, que depois podemos multiplicar dada a diversidade de obras e a 
pluralidade de obras que depois a colecção vá tendo ao longo dos tempos.  
Vendo o que se passa com as grandes instituições, elas próprias mudam a 
apresentação das suas colecções permanentes para renovarem os seus públicos, porque 
senão as pessoas já viram e não voltam. Nós nesse aspecto não queremos seguir o 
modelo do Museu Soares dos Reis preferimos seguir o modelo da Tate.           
 
- O que é que procura num artista cujo trabalho está a ver pela primeira vez? 
- Procuro perceber qual é a sua linguagem, o que é que ele acrescenta à arte 
que eu conheço e quais são os problemas que ele coloca à arte. Não me interessa uma 
arte na qual ele conheça aquilo que eu já conheço, interessa-me ser surpreendido e 
interessa-me encontrar novos problemas nos quais eu não tinha pensado e novos 
confrontos que põem em questão o que é a arte, o que é a criação, o que é uma 
linguagem, o que é uma relação entre e arte e a vida no nosso mundo. 
 
- São essas as suas linhas de orientação? 
- São muito pessoais e com toda a dose de aleatoriedade, subjectividade, 
hesitação, erro e segurança que qualquer programador pode ter. Depois apresentam os 
resultados e os resultados estão em discussão por todos. Mas à partida são essas 
algumas das opções primordiais quando eu procuro um artista ou quando eu conheço a 
obra dum artista. Mais do que conhecer, ser surpreendido por aquilo que não conheço. 
 
- A exigência que se faz hoje em dia ao artista de criar sempre algo de novo, 
está-se a tornar cada vez mais acelerada, provocando inevitavelmente um certo grau de 
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obsessão. 
Quer comentar esta afirmação? 
- Acho que sempre existiu a partir do momento em que arte deixou de ser 
oficinal do ponto de vista da relação entre o mestre e o aprendiz. A arte hoje já não se 
faz por escolas, numa relação de aluno-aprendiz como se fez no tempo dos mestres 
flamengos ou dos italianos primitivos por exemplo. Acho que cada obra de arte é um 
espaço de liberdade, é uma construção. Acho que num mundo em que proliferam as 
obras de arte, sou inclusivamente defensor de uma polémica da ecologia da obra de 
arte. Há obras de arte a mais neste mundo e há obras de arte que são feitas por motivos 
que nada têm a ver com a construção de uma linguagem artística ou de uma obra de 
arte. Eu acho que não compensa fazer-se arte para se ser artista, acho que não se 
consegue deixar de ser artista quando se o é, e que nesse aspecto o artista constrói e 
arrisca e cria problemas a si próprio. Há um confronto do artista consigo mesmo e é 
esse confronto que depois transparece na obra. Nesse sentido, para mim é muito 
importante que a obra de arte seja a expressão de algo surpreendente, de algo que até 
agora não pensara, que ela coloque novos problemas à própria arte.  
 
- E acha que o papel do artista dentro da estrutura que existe actualmente, de 
críticos, curadores e o publico é activa ou passiva? 
- Acho que depende dos casos, mas acho que um artista não se faz seguindo 
modelos inventados por críticos, curadores. Acho que um artista se faz por si mesmo e 
pelas decisões que ele tem de tomar em relação ao seu trabalho. 
 
- Mas acha que as decisões destes podem de alguma forma afectar a evolução do 
trabalho do artista? 
- Influem muito sobretudo os jovens artistas e muitas vezes nós encontramos uma 
arte globalizada que reflecte mais as intenções de quem a apresenta e de quem fala sobre 
ela e escreve sobre ela do que às vezes esse confronto individual que se espera de qualquer 
obra de arte. Eu acho que às vezes é uma situação muito complicada para os jovens 
artistas, que muitas vezes confundem o trigo com o joio, seguindo modelos de afirmação e 
de legitimação, que para eles não tem nada a ver com os valores fundamentais que a obra 
de arte lhes deveria merecer, mas sim com expensas de legitimação. Mas isso sempre 
aconteceu, ao longo dos tempos sempre houve pessoas que fizeram arte para agradar a 
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gregos e a troianos e sempre houve gente que fez arte independentemente desse tipo de 
situações. 
 
- Hoje em dia há uma pressão maior. 
- Há uma grande pressão, confesso que às vezes não sei dizer se é maior se é 
menor, porque não sei na verdade comparar a situação do artista que no século XVII 
tinha que agradar á corte, tinha que agradar à igreja, etc. Essa pressão se calhar 
sempre existiu, mas sempre foi uma tensão muito produtiva para a arte, o artista 
libertar-se dessa pressão e construir o seu próprio caminho.  
 
- Como país semi-periférico que somos, em termos culturais, há um esforço 
acrescido que se tem de fazer para ter visibilidade além-fronteiras. Quais são, na sua 
opinião, as estratégias mais adequadas, quer na esfera pública quer na iniciativa privada, 
para adquirir maior visibilidade para os artistas portugueses?  
- Confesso-lhe que não é uma situação que se resolva politicamente ou que se 
resolva só por boas vontades. É uma situação que implica várias instâncias, implica 
que as galerias façam um bom trabalho, terem boas programações e terem bons 
artistas, implica que as instituições apresentem boas exposições e façam boas 
colecções, implica que os coleccionadores façam boas colecções, implica que os 
artistas façam obras de arte interessantes. Hoje há muitas mais condições para as 
obras dos artistas serem conhecidas do que anteriormente no passado, quando 
Portugal não existia. Hoje Portugal já começa a existir em função de algumas 
instituições que aqui trabalham, em função de alguns coleccionadores que já viajam, 
em função de algumas galerias que desenvolvem o seu trabalho, etc. Hoje há jovens 
artistas que começaram a trabalhar há cinco anos e que já expõe em Nova Iorque, em 
Londres. Isso seria inimaginável há vinte anos atrás, ou há trinta anos atrás, hoje é 
tudo muito mais fácil, começa-se muito mais cedo e a circulação é, apesar de tudo, 
muito mais fácil. No entanto ainda há muitas carências a este nível, continuam a ser 
muito escassas as instituições, as colecções, as galerias, a coerência de propósitos, a 
identidade. E por outro lado, o facto de trabalhar num país periférico como Portugal, 
implica que nós tenhamos que trabalhar todos três vezes mais do que se estivermos em 
Londres, em Nova Iorque, na Alemanha, etc. Se eu no museu tiver um problema 
qualquer de produção de conservação de uma obra, de falha humana em qualquer 
coisa, é porque somos portugueses. Se um colega meu alemão ou suíço tiver esse 
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problema, é apenas um problema que aconteceu, foi um azar. Às vezes temos que 
triplicar o nosso esforço pelo facto de não termos um passado que nos tenha legitimado 
e construído em termos culturais a nível internacional. Mas hoje há uma grande 
curiosidade do mundo em relação a Portugal também. Assim Portugal saiba aproveitar 
essa curiosidade e também construir-se para a ela corresponder e nela se afirmar.  
 
- Que conselhos daria a uma pessoa que inicia uma colecção? 
- Que veja muito, que pense sobre o que vê e que siga o seu nariz. 
Independentemente de tudo quanto lhe digam ou de tudo quanto tenha aprendido. 
 
- Hoje em dia as colecções, isto quando estamos a falar de colecções com uma 
certa dimensão, são feitas com o apoio de críticos. 
- Uma colecção tanto pode ser feita através do próprio, como de uma pessoa 
que ele escolha. Mas que escolha uma pessoa que tenha estas capacidades. 
 
 Qual seria o seu museu imaginário/ideal? 
- O que é que entende por museu imaginário: o museu do Malraux, um museu de 
imagens, um museu onde eu gostava de trabalhar, um museu que eu gostava que 
existisse? 
 
- Por exemplo. 
- Um museu que eu gostava que existisse e que não existe no mundo actual seria 
um museu para os artistas. Um museu que reunisse nos museus do passado duas coisas: 
a possibilidade de apresentar a obra de arte e de a coleccionar, mas ao mesmo tempo 
ser um espaço de trabalho e de experimentação para o próprio artista, 
independentemente das relações com os públicos, das relações com as pressões sociais. 
Um espaço de trabalho como um laboratório, um laboratório que é uma construção de 
um arquivo, um misto de biblioteca para estudiosos e ao mesmo tempo, de laboratório 
de experimentação. Este é um museu que hoje não existe porque hoje os museus são 
pagos por privados que querem legitimação e visibilidade através do dinheiro que 
investem nos museus, ou por poderes políticos que também procuram a mesma 
visibilidade e muitas vezes constroem os museus como instâncias de um turismo 
cultural mais do que experiências a este nível. Portanto este misto de laboratório e de 
biblioteca, para mim seria um museu ideal e esse museu hoje não existe.     
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(Entrevista realizada em Março de 2006 no Museu de Serralves, Porto) 
 
 4.3. Bernardo Pinto de Almeida 
 
- Estiveste já ligado à formação de algumas colecções de arte. Quais os critérios 
escolhidos para a formação dessas colecções? 
- As colecções em que estive envolvido foram sempre colecções institucionais. 
Estive ligado à colecção de Serralves na comissão de compras entre 1985 e 1992, 
depois de 1992 a 1995 estive ligado ao grupo que organizou a colecção do MEIAC em 
Badajoz e de 1996 a 2001/2 à Fundação Cupertino de Miranda. Como crítico estive 
ligado à actividade portuguesa coleccionista e à sua transformação ao longo de 25 
anos. Enquanto curador de colecções tive vários tipos de actividade. Por exemplo, 
estive ligado à Fundação de Serralves, numa comissão que incluiu o Fernando Pernes, 
o Alexandre Melo e o arquitecto Nunes de Almeida. Nós tínhamos um programa que 
decorria do programa do próprio museu, que era dotar o futuro museu de arte moderna 
de uma colecção consistente do ponto de vista da arte moderna, dentro do possível. 
Aproveitar o que havia no mercado e trazer boas peças modernistas mas sem nunca 
perder de vista a necessidade de constituir uma colecção de arte contemporânea. Do 
meu ponto de vista e enquanto lá estive, tentei sempre que se constituíssem boas 
colecções de arte portuguesa a partir da década de 60 até à década de 80. Como 
historiador acreditava, e acredito, que a década de 60 é um momento de emancipação 
da arte portuguesa relativamente ao modelo internacional, com quem deixa de ter uma 
relação de subserviência, para passar a ter uma relação de diálogo de igual para igual 
ao nível dos artistas. 
 
- Quais são os artistas do século XX que tu escolhias como marcantes da arte 
portuguesa? 
- De uma forma muito rápida e correndo o risco de fazer alguma injustiça, mas 
em geral, é o Amadeo, que é o primeiro sinal modernista, o António Carneiro; depois, 
na minha opinião, nos anos 20 tem que se ter em atenção o papel fundamental do grupo 
modernista, o Almada, o Stuart, o Emmérico, o Vianna, mas é um grupo de 
modernistas, não creio que haja um só artista. Na década de 30, o Alvarez, o Júlio e o 
Eloy, três grandes artistas absolutamente inesperados e os três tragicamente 
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desaparecidos. Nos anos 40, o António Dacosta, o Cesariny, e não vejo muito mais, 
embora haja também e seja interessante o Pomar. E à distância passa um barco que se 
chama Vieira da Silva, mas que não funciona nem age no contexto português. A Vieira 
da Silva actua como um farol para os artistas portugueses, como se viesse dizer que era 
possível, mas não era directamente cá. E depois é preciso começar a década de 60 para 
haver verdadeiramente uma explosão e aí o grupo KWY, como grupo e 
individualmente: o Costa Pinheiro, o René Bertholo, todos eles são muito bons. A Paula 
Rego, o Ângelo, o Noronha. Quer dizer, começam os anos 60 com dez ou doze artistas 
de primeira ordem e continuam, o Alberto Carneiro, a Helena Almeida. E isto cria uma 
sustentação muito forte para que apareça outra geração igualmente forte. E depois dá 
uma década de 80 outra vez com elementos muito fortes. Há uma década de 80 em 
Portugal a lidar muito bem com o internacional, alguns deles perderam-se no caminho, 
mas há um momento muito forte. 
Quando fiz parte deste colectivo da Fundação de Serralves era isto que eu 
queria defender, e foi isto que eu defendi e nalguma parte consegui. Julgo que na altura 
o Alexandre Melo defendia uma concentração absoluta na década de 80. O Pernes 
concordava mais com o meu ponto de vista.  
 
- A colecção de Serralves começa depois dos anos 60? 
- Depois de vir o Todoli mudou, eles não quiseram mais ter coisas anteriores 
aos anos 60. A Circa 68 foi uma exposição inaugural que trouxe um conceito que do 
ponto de vista histórico é completamente disfuncional, é que há um depois de 68 que é 
mentira, porque as grandes transformações da arte do século XX não são da década de 
60. As grandes transformações da arte a nível europeu são do pós-guerra, no principio 
dos anos 50. Na grande ressaca da guerra começa uma grande revolução na arte que 
se refaz nos finais dos anos 50: a pop inglesa, mais tarde a pop americana, os 
expressionistas abstractos. A haver uma revolução na arte, ela situa-se entre fins da 
década de 50 e meados da década de 60; 68 é a revolução cultural em França e na 
China, não marcou mais nada, não é data para meter na história de arte. 
Quando estive ligado ao MEIAC, aí tentei centrar de facto anos 60-80, porque 
isso também era um marco temporário do museu. Quando estive na Fundação 
Cupertino de Miranda fiz outra hipótese de trabalho, porque não havia em Portugal 
nenhuma colecção surrealista. Serralves já estava virada para os anos 60, havia o 
Museu do Chiado, em cuja colecção o surrealismo não estava tratado como um todo. O 
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que eu procurei fazer foi ir trabalhando directamente com os artistas, comprar-lhes as 
suas próprias colecções. São três formas de perspectivar colecções. 
 
- Quais são os factores que tu achas mais determinantes para a visibilidade da 
arte portuguesa a nível internacional? 
- Nós falhamos desde a década de 80. Desde que eu próprio entrei de uma 
forma consistente e continuada no plano da curadoria e mais tarde na história de arte, 
tenho vindo a afirmar a mesma coisa e o problema é que se passaram 25 anos e nada 
de substancial foi feito. Eu acho que o acto primeiro devia ser internacionalizar o 
Amadeo, isto é, pegar na extraordinária exposição que a Fundação Gulbenkian 
realizou e mostra-la nos Estados Unidos, em Paris e em Londres. E mostrar. Temos 
para a troca, não temos muito, mas temos que chegue. Era ir buscar o rendimento do 
facto de o Amadeo ter estado em Nova Iorque. Havia uma marca, o Brancusi tinha dito 
que as cabeças dele se deviam ao Amadeo, o Modigliani tinha partilhado o estúdio, o 
Braque pintou-lhe o retrato, expôs com o Picasso… Quer dizer, estavam criadas as 
condições para se fazer a ponte. A partir daí, procurar reforçar a re-nacionalização da 
Vieira da Silva como artista portuguesa e depois investir o mais que se pudesse nos 
artistas da década de 60 e na sua internacionalização. O que eu acho é que o que se 
perdeu nisto foi quando se chega à geração de 80 - e isto acontece nos países lá fora - 
eles têm curiosidade e “ok, a gente gosta do Julião, a gente gosta do Cabrita, mas o 
que é que faziam antes disso”? Para eles, custa-lhes a perceber um país que só 
começou no fim do século XX. 
 
- Isso deve-se também á falta de marketing cultural do próprio Estado? 
- Absolutamente. Isso era estritamente da responsabilidade do Estado. E havia 
uma coisa a fazer que não é responsabilidade do Estado, que é responsabilidade das 
instituições portuguesas e que eu só vejo um museu a fazer em Portugal que é o Museu 
Berardo, que era mostrar sistematicamente as colecções dos artistas portugueses de 
forma a que quando chega cá o estrangeiro, perceba essa realidade. Se tu tinhas em 
Serralves em permanência o Ângelo, o Noronha, o não sei quem, os anos 60 
portugueses e os 70 e os 80, o estrangeiro chegava cá e dizia “alto, eles têm arte”! 
Assim chegam cá e vêm exposições na sua maioria experimentais, de artistas 
internacionais, e ficam com a ideia que o país não existe enquanto cultura. Há uma 
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excepção, como disse, que é o Museu Berardo, que sistematicamente integra nas suas 
exposições artistas portugueses. 
 
- Nós não temos um Museu de arte contemporânea. 
- Temos vários museus de arte contemporânea que não cumprem essa função, 
temos Serralves e o Chiado que estatutariamente são museus de arte contemporânea. O 
problema é que todos os museus portugueses se portam como centros de arte e não 
como museus, com a excepção da Gulbenkian que constitui uma colecção modernista e 
dos anos 60 e dos anos 80, que é razoável. É interessante, tem boas peças de quase 
todos os artistas, mas não chega, não há nenhum país que possa sobreviver com uma 
única colecção privada que tenha obrigação de fazer aquilo que o Estado não faz. Por 
outro lado, o Estado em Portugal não vigia como deveria práticas culturais dos museus 
a quem entrega dinheiro, isto é dizer assim “os senhores estão a cumprir os estatutos, 
nós temos uma comissão que analisa isso”, como há em Inglaterra. Lá têm o ICA, o 
InstituteofContemporaryArt que vigia de facto. Nós aqui tivemos o IAC, mas o IAC 
tinha mais uma função de guia turístico, de propiciar as viagens às bienais de Veneza, 
S. Paulo, do que uma função mais programática. Eu defendi sempre de que em 
Portugal devia haver mecanismos muito fortes de vigilância sobre o funcionamento 
institucional. Isto não é uma censura; é a mesma coisa que existe em países civilizados, 
existe nos Estados Unidos, existe na Inglaterra, existe em França, existe em Espanha. É 
uma coisa que serve para ver se os museus estão a cumprir aquilo para que foram 
criados e que permite a transparência na vida pública, isto é, numa certa altura um 
artista que acha que está insuficientemente representado no museu tal, possa apelar à 
dita comissão dizendo “eu acho que sou suficientemente importante, tenho exposições 
na Noruega, na América e no entanto o Centro Pompidou não me comprou obra 
nenhuma, como é que é”? Ou seja, há alguém com quem falar que não é o director 
daquele museu, que por qualquer razão pode não gostar daquele artista, ou daquele 
movimento; que verifique se não há favorecimento de mercado. Por exemplo, numa 
certa altura levantaram-se suspeitas acerca das relações entre o Museu do Chiado e da 
Fundação Ellipse, pela simples razão que o director do Chiado era também curator da 
Fundação Ellipse e muitos dos artistas que tinham exposto na Fundação Ellipse tinham 
também exposto também no Museu do Chiado. Ou seja, se houvesse de facto um 
Instituto das Artes constituído por membros da sociedade civil acima de qualquer 
suspeita, com provas dadas no campo, com funções rotativas e de forma pro buono, 
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uma coisa dessas não deveria ser paga, mas que garantisse a transparência 
institucional que está por criar. Nas instituições portuguesas ainda estamos no plano 
do gosto. O museu tal tem um director tal que gosta de croissant com fiambre, o outro 
museu tem um que só gosta de água do luso e depois os artistas que não estão nem num 
grupo nem noutro, nunca podem ver os seus trabalhos expostos. E depois se muda o 
director e subitamente aquele já pode entrar, mas depois há um que deixa de entrar. Só 
isto é que garante aos coleccionadores que de facto estão a coleccionar direito, porque 
qual é o espelho de qualquer coleccionador em qualquer sociedade europeia avançada 
ou nos Estados Unidos? É o museu. E depois lêem crítica, com certeza, e compram a 
ArtForum ou a Artpress e conhecem artistas e depois convidam o artista para jantar. 
Enfim, os processos sociais são muito semelhantes ao que eram no século XVII, não há 
grande diferença. A grande diferença é o museu e o museu como espelho do 
coleccionismo. Isto é, se o museu tem, é porque é bom. Logo, eu compro. O problema 
em Portugal é que de 1000 coleccionadores potenciais, talvez só 50 ou mesmo menos, 
tenham uma pequena ideia do que existe nas colecções dos museus e não estão 
suficientemente esclarecidos dos processos que conduziram a isso. 
 
- Uma das razões que já me foram apontadas para o facto de os artistas 
portugueses não terem visibilidade internacional, foi o facto de nas colecções 
portuguesas não haver artistas internacionais, o que fazia com que não houvesse uma 
curiosidade dos países estrangeiros de saber o que se passava na arte portuguesa. 
- Acho que é um falso argumento, porque se há país que tem tido um trânsito de 
artistas estrangeiros vindos quase de todo o lado é Portugal, nós tínhamos quase as 
condições garantidas de aceitação a esse nível. 
 
- Achas que a arte internacional está suficientemente representada nas colecções 
dos portugueses? 
- Como há muito poucos… Há três níveis de coleccionadores: há o 
coleccionador conoisseur, gosta de arte e antiguidades e nós temos nisso exemplos 
extraordinários. O Sr. Augusto Abreu, por exemplo. Ele chegava a Paris, e abriam-lhe 
a galeria fora de horas, ao fim de semana, quando ele quisesse, porque era um homem 
respeitadíssimo no grande meio internacional. Tivemos o Sr. Jorge de Brito que fez 
uma colecção de arte incrível de nível internacional, que ainda hoje ninguém sabe 
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muito bem onde é que chega, mas tinha Klee, não era só Vieira da Silva e Arpad; 
Kandinsky, Mondrian, até aos anos 60 ele tinha quase tudo.  
 
- Parte dessa colecção foi vendida. 
- E não houve um esforço suficiente para as nacionalizar correctamente. Isto é, 
para chegar a um consenso com esses senhores no sentido de criar museus que as 
fizessem circular sem se apropriar delas. Isto é, nós sabemos que grande parte da 
colecção da Fundação Vieira da Silva/ ArpazdSzenes é da colecção Jorge de Brito, mas 
com colecções dessa envergadura o país tinha tido obrigação de fazer esses acordos de 
facilitação há muito tempo, que não fez. De facto, o problema português é um problema 
cultural que tem dois níveis; ao nível do povo, que saiu há muito pouco tempo de um 
nível de educação baixíssima, só agora começa a ter algumas bases de instrução e o 
problema do Estado, que foi sempre gerido por uma classe pouco informada. Enquanto 
nós vemos que as elites governantes saem de elites no sentido mais lato da palavra, 
elites culturais das grandes famílias, há sempre um grande coleccionador, ou um 
grande escritor ou um artista, há sempre alguém que faz a ponte. Os nossos 
governantes, sobretudo a partir do 25 de Abril - com algumas excepções como o Soares 
e poucos mais - vêm da pequena burguesia, vêm da vida partidária, com uma educação 
feita a pulso para atingir um lugar qualquer da esfera política. Primeiro nas «jotas», 
depois como deputados, presidente da Câmara e depois como ministro. Isto é um 
trajecto pobre que não cria mais-valia nenhuma, porque tirando casos excepcionais 
que neste andamento dão bons quadros, isso cria uma incultura do Estado. Se formos a 
ver os ministros da cultura que tivemos ao longo destes anos, nós tivemos dois ou três 
exemplos que vale a pena nomear. A Teresa Patrício Gouveia que comprou Serralves e 
garantiu a sua existência; o Manuel Maria Carrilho que depois fez um esforço de 
reforço de algumas dessas instituições e talvez a Isabel Pires de Lima, que possibilitou 
a Fundação Berardo. Ora, isto é muito, não havia nada. Por outro lado, é muito pouco 
para aquilo que era preciso fazer.  
Voltando aos coleccionadores existem esses, o Ernesto Vilhena que a cada 
passo aparecem peças em museus de arte antiga, coleccionador de arte antiga e desses 
tivemos muito, muito bons, normalmente pessoas muito discretas que nem queriam 
muito que se soubesse, até por razões fiscais. E depois há o coleccionador de arte 
institucional que é o que mais nos falta, como há nos Estados Unidos, que apoia o 
museu, que faz parte do trustee, do board, é esse o nível do coleccionador que importa 
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apoiar mais. Por exemplo, um Paulo Pimenta e um Carlos Sousa. O exemplo dos 
museus é fundamental para a organização do seu próprio gosto e das suas colecções e 
que na falta desse exemplo ficam órfãos. Vamos imaginar que o museu só expõe artistas 
experimentais, documentação. O coleccionador gosta de convidar a mãe lá para casa e 
dizer “mãe comprei este quadro”; duvido que a mãe goste de documentação… Para 
haver este tipo de coleccionismo é preciso que já esteja feito o resto do trabalho; nós 
em Portugal temos críticos que vêm defender que é preciso haver coleccionadores que 
coleccionem arte documental; se nós não temos ainda, os outros não vale a pena estar 
à espera e começar por aí. É preciso perceber os anos 60 para depois se poder entrar 
nos anos 80…  
E depois há um terceiro tipo de coleccionador ainda, que é o coleccionador que 
começa, que é o coleccionador potencial, e esse que não tem uma grande informação. 
Se não tem uma boa colaboração por parte das galerias, se não há uma boa instituição 
crítica que o esclarece, se não há um bom ensino, etc., esse coleccionador tende a 
desaparecer. 
Há ainda outro tipo de coleccionador que nós vimos aparecer na figura do 
Comendador Berardo, que é o super coleccionador institucional, um tipo que já traz a 
colecção feita e diz “está aqui”. E pode ser por exemplo o José de Guimarães, que 
inaugurou ontem em Guimarães a plataforma das artes com a sua própria colecção, 
uma coisa absolutamente extraordinária. 
 
- A colecção do José de Guimarães é uma colecção mais ligada à arte pré-
colombiana, chinesa. 
- E africana. E da sua própria obra e de alguns artistas, é uma colecção muito 
especial. É um tipo de colecção que chega feita, como a do Berardo, é isto! Com o 
Berardo estamos a ver se isto se resolve. Ficou estabelecido pagar 300 milhões de 
euros pela colecção, nós sabemos que ela vale o triplo; há um grupo de 
coleccionadores internacionais interessados em comprar a colecção por perto do triplo 
que o Estado português oferece. Se não se comprar, o Estado vai ficar definitivamente 
perdido, nós nunca mais vamos ter nada sequer parecido com aquilo. Há um 
argumento “ah mas não há dinheiro para comprar isso”. Nesse caso podia-se 
constituir uma fundação para comprar aquela. Constituída por esses tais trustees que 
se fazem nos Estados Unidos, criar um núcleo de coleccionadores cuja oferta era estar 
lá como em Serralves por exemplo. Arriscamo-nos a perdê-la, arriscamo-nos a uma 
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discussão estúpida, por interesses políticos de circunstância. Mas nós sabemos que 
aquela colecção é uma colecção de recorte único, porque cobre praticamente todo o 
século XX: tem dois Mondrians, tem Picassos, Magritte… 
Estes quatro níveis de colecção, em qualquer outro país, vivem articulados, 
porque o terceiro nível - os coleccionadores potenciais que vão começar, que têm 
algum dinheiro para investir - quando forem grandes querem ser como o segundo nível. 
Ou, se forem muito grandes, querem ser como os do primeiro nível, ou então os do 
primeiro nível um dia querem ser como o Comendador Berardo e ter uma colecção que 
dá uma fundação. Este intercâmbio permanente e mútuo que se passa em todas as 
esferas da vida, na escrita também, etc. 
 
- Cá em Portugal é lacunar… 
- Absolutamente. Porque não existem as mediações institucionais, 
nomeadamente os museus, que dariam consistência a essas relações em que se pode 
dizer um jovem coleccionador que está no inicio, só tem jovens artistas mas que 
acredita que um dia possa ter uma colecção parecida com a colecção Panza. 
 
- Em Portugal nós não temos uma tradição de coleccionismo como existe 
noutros países, a nossa tradição de coleccionismo está mais ligada às artes decorativas 
do que propriamente ao coleccionismo de pintura e escultura. 
- Absolutamente. E mais, aí é sempre uma falha cultural do Estado e mesmo no 
tempo dos reis, a maior parte não tinham envergadura cultural, e quando compravam, 
compravam coisas que brilhavam mais, não compravam necessariamente as melhores. 
Nós tivemos um período absolutamente extraordinário em Portugal no século XVI, em 
que houve um Humanismo em Portugal capaz de dialogar com a Flandres e de 
entender o que se passava em Itália. Depois disso houve muitas vicissitudes no reino, e 
a coisa começou-se a perder e os reis que tivemos depois disso na sua maioria foram 
muito pouco cultos, à excepção do D. Fernando de Saxe-Coburgo que nem sequer era 
português. Há o D. Carlos, mas não chega. Há uma coisa que acresce nisso: as 
instituições. A própria Igreja não teve influência nas artes como teve em Itália. O 
próprio Estado não teve essa noção simbólica do reforço do seu poder através da 
instituição de grandes colecções, portanto não são só os museus e os coleccionadores, é 
uma rede mais larga que não se chega a organizar. 
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- Mas também não achas que o próprio coleccionismo está ligado a uma 
dimensão mais abrangente que não engloba só pintura, escultura, as artes plásticas, mas 
que engloba outro tipo de colecções? 
- Claro, o perfil do coleccionador… O coleccionador é um monomaníaco, é 
uma neurose como outra qualquer. Eu digo isto com à-vontade porque eu tenho a 
paixão de coleccionar, não estou a falar dos outros, estou a falar de mim. Acho que o 
verdadeiro coleccionador, ou tem um objectivo - por exemplo, arte minimalista, ou 
fotografia não sei quê – ou, na minha opinião, o verdadeiro coleccionador é uma 
pessoa que gostaria de ter exemplos de quase tudo o que existe no mundo que é 
coleccionável. Quer dizer, admitindo eu que depois se vai sofisticando, a partir de 
determinada altura já não quer coleccionar moedas nem selos porque percebe no 
processo que aquele dinheiro lhe faz muito mais jeito para coleccionar gravuras ou 
esculturas ou companhia das índias. Custa-me a acreditar que o coleccionador seja um 
tipo de uma só direcção, porque a colecção no seu processo é sempre uma paixão de 
carácter simbólico, de posse sobre. O coleccionador ama tudo o que colecciona, é um 
esteta. O coleccionador muito especifico, que é uma figura muito recente, normalmente 
é um tipo que não é ele mesmo quem colecciona, é um tipo que percebe que aquilo é 
uma linha de investimento e que arranja alguém que trabalhe para ele. O Rockfeller 
escolheu o John Rewald que era o grande historiador do impressionismo e que só 
comprava impressionistas, pronto. Pode de hoje para amanhã aparecer um tipo que diz 
“vamos investir em arte japonesa”; contracta dois ou três especialistas que lhe tratam 
do assunto. Agora o coleccionador como apaixonado, para mim é aquilo que tu dizes, é 
aquele que de alguma maneira procura multiplicar a sua posse do mundo. 
 
- Tirando algumas excepções, em Portugal estamos mais a falar de compradores 
de arte do que de coleccionadores. 
- Eu até já ficava contente se falássemos de compradores de arte porque nem 
isso, o problema é que está atrás disso. 
 
- Neste momento também estamos a viver um contexto económico que não é 
favorável de forma nenhuma. Se este estudo fosse feito há 20 anos atrás, haveria outra 
abordagem, outra perspectiva sobre o que podia ser o coleccionismo português. 
- Havia mais ingenuidade e portanto havia mais espaço potencial. Mas hoje não 
é por causa da crise. É porque, e olhando historicamente, há 20 anos atrás, na década 
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de 80 apareceu uma nova figura que era a do coleccionador investidor, uma coisa que 
não existia em Portugal, o tipo que investia de facto. Porque mesmo isso foi uma 
miragem, muito mais do que isso, tudo ficou pelo coleccionador negociante, quer dizer, 
o tipo que não é coleccionador nenhum, que compra arte como outra coisa qualquer e 
que 10 minutos depois está a tentar vender com 3% de lucro! Isto não é nada! Isto a 
única coisa que gerou foi uma massa infindável de negócios e pequenos negócios que 
hoje nós estamos a ver numa época de crise traduzir-se em vendas absolutamente 
desastrosas em leilões. Agora vai-se tentar escoar essa negociata toda que durante 20 
anos se andou a fazer em vão de escada. Isto é, tipos que compravam aqui e vendiam 
além sem pagar as despesas do que era uma galeria, as dificuldades que passavam os 
galeristas, financeiras, e de investimento e de trabalho, e de ir as feiras, etc.  
 
- Estamos a falar dos anos 80, altura em que a arte estava em alta, e parece que 
há este movimento de que quando a arte está em alta as pessoas compram, quando está 
em baixa, as pessoas vendem. 
- Porque não são verdadeiros coleccionadores. Eles compravam porque 
compravam hoje por 10 e amanhã vendiam por 10, 5 ou por 11 e ficavam muito 
contentes e andavam todos a fazer de conta que eram coleccionadores, o que 
socialmente lhes dava imenso prestígio. Por outro lado vendiam e com isso retiravam 
ao mercado, galeristas, feiras, etc., o seu papel social. Porque muitas vezes não era o 
galerista que investia no artista que fazia catálogo que levava o artista a uma feira, 
etc., que estava ali se calhar o mês inteiro sem vender uma peça, que fazia uma mais-
valia qualquer; era um tipo que aparecia no meio desse jogo, comprava aqui e vendia 
acolá. Ora isto não cria mercado nenhum nem cria coleccionismo nenhum, isto cria 
uma data de malta que fazia biscates, com algumas excepções. Mas 25 anos depois a 
gente olha e diz assim “afinal não era verdade”. Coleccionadores consistentes disto há 
talvez três, percebes? Não há de facto um coleccionismo, nem um coleccionismo do 
coleccionador comprador, quem dera. Nós temos uma imitação de coleccionismo que 
na verdade é um pequeno jogo de mais-valias, que tem a ver com o «compra aqui e 
vende além» num mercado que desse modo fica saturado e não é limpo. Porque quem 
gasta dinheiro, quem abre a loja, quem paga às finanças, vê-se com concorrência 
desleal com uma data de malta que não percebe nada disso e que vende qualquer coisa. 
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- Mas nós nos anos 80 estamos a falar de uma galeria que teve um impacto 
muito grande em termos de mercado, a Nasoni, quer no Porto quer em Lisboa, e que 
teve um papel importante na dinâmica do mercado de arte. 
- Olhando à distância e com a vantagem de me ter afastado logo no principio da 
Nasoni porque comecei a perceber muito cedo o que é que estava em jogo. Porque 
tratava-se de colocar o mercado da arte numa dinâmica próxima da dinâmica 
internacional. Ora, isso podia ter tido consequências fantásticas nomeadamente na 
internacionalização dos artistas portugueses porque a Nasoni começou também a ter 
uma linha de apresentação de arte internacional. Por que é que falhou? E foi isso na 
altura que eu sustentei que estava a acontecer e foi isso que me fez afastar muito cedo 
da Nasoni, afastar no sentido de criticar isso publicamente e hoje acho que infelizmente 
estava certo. É que a Nasoni, ao inflacionar preços, por exemplo, criou um efeito de 
mercado que todos os galeristas puderam beneficiar. Eles passaram de um mercado 
muito deprimido para um mercado eufórico e isso foi fantástico do ponto de vista 
sociológico e económico. Quais foram os problemas? Assim que a Nasoni começou a 
criar reputação, visibilidade e dinheiro, alguns dos seus sócios fundadores 
gananciosamente deixaram cair o barco e aproveitaram as mais-valias para se ir 
embora. Primeiro ponto, a sustentação económica desapareceu; segundo problema, a 
Nasoni não tinha associado ao seu projecto económico e financeiro um projecto 
cultural sério, faltava-lhe uma orientação cultural. Portanto, muitos dos artistas com 
que trabalhou foi um mero acaso, uns eram bons, outros eram maus, outros assim 
assim. E para mim havia um sentido de conjunto, como há nas grandes galerias 
internacionais, em que os artistas ficam ali naquela galeria porque sabem que aquela 
galeria defende os seus interesses e houve muitos que entraram e saíram, e os que 
foram ficando não foram necessariamente os melhores nem os mais interessantes. A 
Nasoni subitamente viu-se descapitalizada em termos de estruturação e descapitalizada 
do ponto de vista cultural. É muita coisa... Com tantas perdas, a Nasoni caiu, tendo 
cumprido o seu papel histórico que era criar a ilusão de que havia um mercado de arte 
em Portugal de que beneficiaram muitos galeristas naqueles anos mais próximos. Teve 
um outro defeito, pois ao fazer este processo de uma forma demasiado rápida, ajudou 
também a criar essa ideia dos tais coleccionadores merceeiros, porque a arte estava a 
subir todos os meses… Porque no fundo eles disseminaram, como depois fizeram as 
imobiliárias, que não tinham que pagar aos vendedores, entregavam por um preço 
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simpático, que depois permitia que o tipo fosse ganhar algum e também criar uma 
legião de negociantes de arte que depois iriam entrar para o próprio mercado.  
 
 - O papel do crítico de arte enquanto elemento fundamental na criação de 
importantes colecções remonta já aos séculos XV/XVI. Hoje esse papel é muito mais 
abrangente e ele actua como um elo entre o objecto de arte e a sociedade em geral.  
Podes dar uma visão tua do papel que o crítico desempenha na sociedade actual 
nomeadamente na validação do objecto de arte? 
- Não haveria arte, no sentido em que falamos de arte, se não houvesse crítica. 
Porque a arte como processo social, económico, etc., só existe na medida em que 
existem na sua própria constituição uma série de elementos que a separam dos demais 
objectos, dos objectos decorativos, etc. E nesse campo, a figura do crítico desempenha 
um papel crucial, em qualquer sítio. Dito isto, eu sou dos que pensam como Gombrich, 
que não há arte, há artistas. Só há arte porque há artistas, basta que não haja nenhum 
artista a trabalhar para que a arte interrompa. Agora enquanto processo sociológico, 
ela só existe se existirem críticos, crítica, museus, coleccionadores, galeristas, todo esse 
mundo artístico. 
 
- Que neste momento é muito mais lato do que era… 
- Hoje é global… O artista não deixa de existir porque não há crítica. Claro que 
funciona pior, porque não sabe com quem há-de falar, e arrisca-se a confrontar-se 
directamente apenas com o mercado, que não é bom conselheiro. O mercado é cego, 
vai para onde julga que dá mais. O crítico é um agente que funciona do lado do artista, 
que o protege, é aquele que o protege do mau mercado, a crítica faz esse papel. A 
crítica faz o papel de abrir a porta do museu, de mostrar ao tempo, à historia que 
aquele acto estava certo no seu tempo e fá-lo antecipadamente, antes do historiador 
chegar e dizer, “sim senhor, é verdade”. Esse papel é absolutamente fundamental e faz 
o papel fundamental de produzir um pensamento construído sobre aquilo que a arte 
ensina. Por exemplo, uma crítica de arte americana muito conhecida, RosalindKrauss, 
a certa altura falou da escultura sem pedestal. Ora, isso não é um conceito da 
RosalindKrauss, isso foi uma coisa que os artistas fizeram e que ela constatou que os 
artistas estavam a fazer e teorizou sobre isso. Mas ao teorizar sobre isso, tornou 
explícito que havia um processo em curso dessa natureza, portanto o critico é o 
explicitador do pensamento da arte, e que constrói um pensamento a partir do 
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pensamento da arte, e portanto é uma figura de intermediação que compreende o 
idioma da arte e o traduz para toda a gente, nomeadamente para o próprio artista, 
porque o artista embora tenha consciência daquilo que faz, a consciência que ele tem 
não é total, não pode ser, portanto o critico é alguém que lhe devolve uma imagem. 
 
- Achas que ele tem influência sobre o trabalho do artista? 
- Nós conhecemos casos históricos absolutamente extraordinários. Por exemplo, 
a importância que o Baudelaire tinha para o Manet, a importância do 
ClementGreeberg para os expressionistas abstractos. Cada vez que o Greenberg não 
gostava de um quadro, o Pollock embebedava-se. Isto não era metáfora, era assim. A 
importância do Roger Fry para o grupo dos Imagistas ingleses. Os grandes críticos 
estiveram sempre lá, muitas vezes eram também poetas, eram também criadores, que 
atendiam à coisa artística do ponto de vista da criação e a desafiavam a ir mais longe. 
Nós percebemos isso em Portugal. Por exemplo, Fernando Pessoa além de um grande 
poeta é um grande crítico que estava constantemente a desafiar a criação que se faz à 
sua volta. Se me perguntares se isto é o papel que eu espero da crítica, se me 
perguntares se há em Portugal quem desempenhe esse papel, eu receio bem que haja 
muito pouco embora já tenha havido. Eu lembro-me quando era miúdo, aprendi imenso 
a ler as críticas de arte do Rui Mário Gonçalves, do Fernando Pernes, duma data de 
gente que escrevia. Hoje há uma regressão nesse campo, os jornais fecharam-se a isso 
porque talvez seja caro, não sei. Há por outro lado uma disseminação de opiniões 
criticas na internet, mas a que muito pouca gente chega porque são grupais, tendem 
para o tribalismo, em que se revêm aqueles que se já gostam. Aquela ideia duma coisa 
pública e duma intervenção, neste momento está muito comprometida. Eu julgo ter feito 
parte da última geração crítica que existiu em Portugal no sentido em que havia várias 
vozes que pensavam diferentemente e que às vezes se degladiavam e discutiam entre si 
mas apesar de tudo procuravam defender coisas dentro da arte. Essa geração foi 
absorvida quase toda pelas instituições, e portanto não houve espaço público que as 
acolhesse, como noutros países. Em Espanha, por exemplo, isso é fortíssimo, em 
França também; os jornais querem jovens estagiários que digam umas coisinhas sobre 
arte, precisamente porque não há coleccionadores exigentes.  
 
- Também não há revistas de arte em Portugal... 
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- As que havia, faliram… Ontem fui ver a inauguração do Centro das Artes José 
de Guimarães, e pensei “isto já está comprometido”, porque não vai haver uma 
opinião pública crítica capaz de falar daquilo com a dimensão que aquilo realmente 
tem; aquilo é uma coisa de nível internacional. Passado o estertor da Capital da 
Cultura, aquilo arrisca-se a ficar uma ilha lindíssima, um barco parado no meio do 
deserto. Porquê? Se houvesse uma opinião pública, se houvesse uma crítica que 
dissesse “ei!, vocês têm aqui uma jóia” e que chamasse a atenção para aquilo, se 
calhar os vimaranenses ficavam cheios de orgulho.   
 
(Entrevista realizada em Junho de 2012, no Porto) 
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5. Coleccionadores 
 
5.1. Joe Berardo 
 
- Como surgiu a ideia da colecção? Porquê arte contemporânea? 
- A ideia de fazer uma colecção de arte moderna que chegasse também à arte 
contemporânea vem desde há muitos anos. No entanto, ela só se tornou realidade 
quando as condições estiveram reunidas para que isso acontecesse. 
 
- Nunca esteve no seu horizonte a ideia de alargá-la e incluir obras dos séc.s 
XVIII ou XIX, como um Turner ou um Monet? 
- Por enquanto, é um sonho. Talvez se torne um objectivo e, a partir daí, será 
mais uma outra colecção. 
 
- A aquisição inicial das obras foi feita pelo Francisco Capelo, aproveitando uma 
conjuntura económica favorável de baixa de preços em finais dos anos 80. Entretanto 
em 1999 Capelo deixa de exercer essa função. Como tem sido feita a partir daí? 
- Mesmo no início das aquisições da Colecção Berardo, houve outras pessoas a 
trabalhar para mim, embora Francisco Capelo tenha sido o meu interlocutor mais 
importante. Desde o seu afastamento, tenho vários advisers em diferentes países e 
cidades (Nova Iorque, Londres, Canadá, Paris, Zurique e claro, Lisboa) 
 
- O critério continua a ser fazê-la por blocos cronológicos abarcando as diversas 
tendências que marcaram o nosso século? 
- O critério cronológico é ainda muito importante, mas há outros critérios, 
como o das oportunidades que não se devem perder. 
 
- Da colecção constam já alguns nomes de jovens artistas como Joana 
Vasconcelos e Adriana Varejão. Será o inicio de uma aposta nos chamados “talentos 
emergentes”? 
- Repare, as duas peças que existem na Colecção de Adriana Varejão, foram 
compradas há uma meia dúzia de anos, quando ela estava a começar, mas já se 
afirmava na Europa e nos Estados Unidos. Hoje, esta artista brasileira é muito 
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conceituada no mundo da arte internacional. Efectivamente, comprei uma peça de 
Joana Vasconcelos há uns 4 ou 5 anos, assim como de Adriana Molder e Sara Maia. 
São excelentes artistas, que me interessam e que pretendo acompanhar. 
 
- Poderá ser uma vocação da colecção a aposta nos jovens artistas, 
nomeadamente a criação de um prémio? 
- A vocação prioritária da Colecção Berardo não é a aposta em jovens artistas, 
nem a criação de prémios. Estou no entanto sempre interessado em conhecer novos 
talentos e em integrá-los na Colecção, sempre que isso se justifique. 
 
- A Colecção é aberta e tem vindo a adquirir novos trabalhos. Qual a orientação para 
o futuro: 
 aumentar o numero de peças já existentes de determinadas correntes que podem 
estar menos bem representadas;  
 integrar peças historicamente anteriores ao séc. XX alargando assim o âmbito 
cronológico da colecção; 
 a aposta em novos artistas já em vias de consagração? 
- Se Deus me der vida e saúde, espero ir por esses três caminhos.  
 
- Voltando ainda aos jovens artistas. Qual o critério de selecção? 
- Inovação, enquadramento na conjuntura político-social do tempo em que vivemos, 
sempre com olabel grande qualidade. 
 
- Relativamente às aquisições é uma questão de oportunidades - por exemplo ir a 
leilão um Picasso ou ser vendido um Miró por um coleccionador- ou é feita uma 
procura sistemática relativa a um determinado artista ou uma determinada obra 
considerada importante para a colecção? 
- Ambas são válidas no meu universo de coleccionador. Ir a leilões ou comprar a 
outros coleccionadores não implica o esforço quotidiano e preciso daqueles que 
procuram determinadas obras para a Colecção. 
 
- Um dos grandes problemas actuais é o armazenamento das obras e no caso duma 
colecção, a sua exposição senão na totalidade pelo menos duma grande parte. Depois do 
Museu de Sintra que se tornou demasiado pequeno em relação à dimensão da colecção, 
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e da hipótese do CCB onde estão armazenadas parte das obras, surge agora o Pavilhão 
de Portugal. 
Considera ser este o local apropriado? 
- Sim. 
 
- Em 2003 a arte Portuguesa estava representada na colecção Berardo com cerca 
de 40 obras num total de cerca de 660 que integravam a colecção. Pensa ser esta a 
proporção com que Portugal está representado no panorama artístico internacional?  
- Os números que mencionou referem-se apenas aos que estão na Net. Os 
números reais são muito mais elevados. 
 
- Qual o seu relacionamento com os críticos de arte em Portugal? 
- Sou amigo de alguns, não conheço outros… 
 
- Ao longo da sua vida com certeza cultivou amizades fruto da mesma paixão 
pela arte e que de alguma forma se relacionaram com a colecção. Pode dar alguns 
exemplos? 
- Jorge de Brito, Maria Nobre Franco e outros. 
 
- O mercado de arte atravessou recentemente uma crise, reflexo da própria 
quebra na conjuntura económica mundial. À semelhança do que aconteceu no final dos 
anos 80, estes períodos são favoráveis à compra de obras de arte. Qual a sua opinião em 
relação à situação do mercado neste momento? 
- Não se vê crise, a nível mundial existem novas colecções...  
 
- O que pensa dos Fundos de Arte como forma de investimento? 
- Não considero a arte uma via de investimento, mas sim satisfação pessoal de 
coleccionar arte. 
 
- Considera que as galerias comerciais representam um motor fulcral da nova 
cena artística? 
- Com efeito, sim. 
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- A formação duma colecção está geralmente ligada a diversos princípios de 
motivação, como por exemplo o prazer estético, o risco, o sentido de poder, a extensão 
do “eu” ou o prolongamento da identidade – representando assim uma espécie de 
biografia do proprietário. Pode estar ligada também à ideia de possuir ou acumular 
como substituição de uma perda ou de uma privação. 
Identifica-se com alguma destas motivações?  
- Todas. 
 
- «O aumento do número de doações e de museus surgidos de colecções 
particulares ou por estas fomentados induzem a ideia de que os coleccionadores são 
actualmente ospersonagens centrais do mundo das artes». Conferência de Guillermo de 
Osma, historiador de arte e galerista em El coleccionismo de Arte enEspaña. Concorda 
com esta afirmação?  
- Claro que não. Os personagens centrais do mundo da arte são os ARTISTAS. 
São eles que nos mostram novas luzes escondidas e desconhecidas. São eles que unem o 
que há de desagregado no mundo. São eles que nos fazem viver. 
 
(Entrevista realizada em Dezembro 04, via e-mail) 
 
 5.2. João Rendeiro 
 
- Reúne dois perfis na sua pessoa, o de banqueiro e coleccionador de arte e 
esteve na origem da criação de várias colecções. Como surgiu esse interesse pelo 
coleccionismo de arte?  
- É difícil explicar certos interesses que aparecem, é um bocado como o amor 
por uma mulher, aparece duma química que é difícil de explicar. Foi uma coisa natural 
que se foi desenvolvendo, que se foi educando, as 
pessoas vão gostando... Já há muitos anos que 
colecciono. Colecciono não é bem o termo: 
compro. Eu diria que comecei a coleccionar nos 
últimos dez, quinze anos, no sentido de 
coleccionar, comprar conjuntos coerentes. Foi 
uma coisa que se foi desenvolvendo ao longo do 
tempo, aperfeiçoando, melhorando. Fez parte de um processo educativo, de entrar em 
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diálogo com as galerias, com os artistas, com um meio de pessoas que são muito 
diferentes das pessoas do meio financeiro e empresarial - são meios diferentes que se 
movem por motivações um pouco diferentes – embora às vezes aparentemente não são 
sejam tão diferentes e isso complementa bem a minha vida. E acho que é importante 
para as pessoas enriquecerem-se com valências distintas.  
 
- A proximidade entre o coleccionador apaixonado e o artista é grande, ambos os 
conceitos estão intimamente ligados. Marcel Duchamp equacionou a simbiose das duas 
actividades inseparáveis de uma forma algo polémica: «metade da obra de arte é 
realizada pelo artista a outra metade é completada pelo coleccionador...» e «o 
verdadeiro coleccionador é segundo a minha opinião, artista elevado ao quadrado, 
escolhe os seus quadros e coloca-os nas suas paredes: por outras palavras cria a sua 
própria colecção». Quer comentar esta afirmação?  
- Sim, acho que isso é verdade. Posso-lhe dar um exemplo curioso duma 
situação que talvez exemplifique isso: uma peça que eu comprei, do artista João Louro, 
que faz uns sinais de auto-estradas. Eu vi aquela peça e pensei: “olha que divertido, 
pôr isto no jardim, fazendo um contraponto entre um jardim, que é ecologia, e uma 
auto-estrada, que é o sinónimo da industrialização. E então pus um sinal do João 
Louro no jardim, o que ninguém tinha feito até à altura e o João Louro também nunca 
tinha imaginado. E a partir daí houve inúmera gente que pôs sinais da auto-estrada em 
espaços verdes ou em situações de contraste. Portanto, acho que isso é um exemplo. 
 
- E diga-me uma coisa, porque também é um dos temas que também me 
interessa abordar, as ligações entre o artista e o coleccionador: até que ponto está 
entrosado dentro da obra dos artistas que colecciona? 
- Eu conheço grande parte dos artistas, quer nacionais quer estrangeiros, de 
quem eu tenho obras. Os artistas são artistas, têm o seu mundo e nós não 
coleccionamos artistas. Pelo menos no meu caso, eu não colecciono um artista por 
gostar dele ou não gostar dele, colecciono um artista por gostar da obra, por achar que 
a obra se enquadra dentro de determinados conceitos. Muitas vezes, conhecer um 
artista é um desincentivo à compra das obras... Mas eu compro o artista pela obra não 
pelo artista, não pela personalidade do artista.  
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- Com certeza teve algumas linhas de força que o orientaram na formação da sua 
colecção. Quais?  
- No inicio, a orientação da colecção - chamemos-lhe a fase mais séria da 
colecção - quando as coisas começaram a evoluir duma maneira mais forte, digamos 
assim, à cerca de 10 anos atrás, houve uma fase de compra de artistas nacionais que 
durou talvez uns cinco ou sete anos e que depois deu origem a uma nova fase que é 
aquela que eu estou agora, que é de várias vertentes. É uma vertente pessoal virada 
para artistas internacionais mas que eu chamaria de artistas clássicos, no sentido dos 
anos 80 e que é aquilo que se pode ver em minha casa. E você aqui, por exemplo, vê um 
misto de coisas: o que é pintura é da minha colecção pessoal, o que é desenho é da 
colecção do banco. Estas três peças, do Cabrita Reis, do Julião Sarmento e do António 
Sena são da minha colecção pessoal e portanto isto corresponde a aquisições feitas há 
dez anos atrás talvez. E mais recentemente houve aquisições feitas de artistas 
internacionais. 
 
- De há uns anos para cá, a colecção tem uma vertente mais internacional do que 
no inicio.  
- Exactamente, até porque em termos portugueses, esgotei um bocadinho o 
mercado, chamemos-lhe assim. 
 
- Não há apostas em talentos emergentes? 
- Há algumas, mas o problema é que eu tenho várias intervenções: tenho a 
intervenção pessoal e a intervenção do banco e a intervenção do banco tem duas sub-
componentes. A intervenção do banco é mais institucional, como é óbvio, mas tem duas 
partes diferentes: uma é a colecção Ellipse, que é uma 
colecção de grande importância internacional, visto 
que neste momento está a comprar grandes peças 
internacionais centradas nos últimos vinte anos da 
produção internacional. 
 
- Mas essa colecção é uma colecção, digamos, com características especiais. É um 
fundo de arte, ou não? 
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- As pessoas fazem algumas vezes uma certa confusão em torno dessa colecção. 
A colecção é uma colecção museológica que tem como objectivo a instalação num 
museu, que é feita à volta do banco e dum conjunto de investidores relacionados com o 
banco. Mas o objectivo da colecção é museológica, não é um fundo de arte no sentido 
da compra e da venda das peças. Nós nem sequer pensamos na colecção Ellipse como 
um investimento, pensamos como uma grande colecção que pode resultar num 
investimento. 
E portanto, para nós o grande objectivo não é de fazer investimentos, porque se as pessoas 
quiserem fazer investimentos, vão fazer outras coisas; o anseio das pessoas é 
verdadeiramente constituir uma grande colecção. 
 
- Mas essa colecção tem uma vertente marcadamente mais internacional. 
- Exactamente, é uma colecção internacional mesmo. Tem já alguns portugueses 
e vai ter, mas só no sentido em que se enquadrem numa colecção internacional. 
Depois há a colecção do banco que está depositada em Serralves que é uma 
colecção com uma ênfase mais portuguesa, que vai continuar a ter emergentes 
portugueses.         
 
- Qual o âmbito cronológico desta colecção? E a sua dimensão? 
- Globalmente, é dos últimos vinte anos da produção artística. Embora eu 
pessoalmente tenha peças do Amadeo Sousa-Cardoso e assim, mas são coisas muito 
especiais. São várias centenas, francamente já nem as conto.  
 
- E relativamente à arte portuguesa, já me disse que predominantemente a sua 
colecção pessoal tem mais arte portuguesa do que a colecção da EllipseFoudation que tem 
uma vertente marcadamente mais internacional. 
- Na minha colecção pessoal, ultimamente só tenho comprado internacionais. 
Porque há um certo esgotamento das compras. E eu também não tenho uma grande 
vocação de fazer grandes colecções dum único artista. Quer dizer, fracamente não é uma 
coisa que me atraia muito.  
 
- Essa podia ser outra abordagem duma colecção, fazer as diversas etapas da obra 
do artista.  
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- Mas isso existe, você com meia dúzia de quadros cobre as fases todas dum artista, 
não precisa de ter vinte ou trinta. Mas há coleccionadores que fazem de maneira diferente, 
que se concentram nalguns artistas e depois compram vinte ou trinta ou cinquenta quadros 
dum artista. Pessoalmente não me dá assim um grande prazer fazer isso. 
 
- Não é a sua vocação. Eu estou a ver agora, por exemplo, este Julião Sarmento que 
é relativamente recente…  
- Não é assim tão recente, talvez 1986, 1987.  
 
- Mas estou-me a lembrar também de uma fase 
anterior, dos anos 80 em que ele tinha um tipo de 
expressão completamente diferente, era bastante mais 
expressionista, talvez um expressionismo figurativo e 
são duas fases bastante diferentes.  
- Eu do Julião tenho quatro, cinco ou seis peças que cobrem mais ou menos o 
percurso artístico dele. 
 
- As aquisições de determinadas peças são operações que por vezes englobam 
alguma estratégia e perícia do comprador. É feita uma procura sistemática relativamente 
a uma determinada obra/artista considerada importante para a colecção, ou é uma 
questão de oportunidades que surgem em leilões, feiras, etc? 
- No essencial é mais oportunista. Agora, há uma tentativa de procurar sempre 
a qualidade. Se há algum critério importante, é a qualidade. Tentar, dentro dum artista, 
procurar sempre as melhores peças e depois ter oportunidade, um leilão ou o que seja.   
 
- É frequentador das grandes feiras de arte contemporânea como Basel e Miami. 
Acha que estas/outras feiras de arte são boas oportunidades de aquisição de peças?  
- Sim, de adquirir e de ver e de falar com as pessoas, contactar e frequentemente de 
comprar também.  
 
- São essas as únicas duas feiras de arte que frequenta? A feira de arte portuguesa em 
Lisboa não o estimula? 
- Não, francamente não. Se eu estiver em Lisboa e tiver um bocadinho para ir, vou.  
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Mas é mais para estar no meio, chamemos-lhe assim. Não é uma feira essencial, infelizmente e 
a Arco também não. 
 
- Mas é a única feira que nós temos.  
- Mas a Arco também não me parece que seja assim uma feira tão importante. 
 
- Para nós portugueses, penso que sim. Os artistas portugueses têm um processo difícil 
de internacionalização, como deve saber.  
- Mas começa a ser menos. Hoje há um fenómeno interessante que é a 
internacionalização dos artistas portugueses. Neste momento onde o Julião está em Chicago, 
salvo erro, o Noé Senda está na Alemanha, o Onofre está na Alemanha, a Filipa César está 
numa exposição já não sei onde, o João Louro está nos Estados Unidos... 
 
- Há alguns que realmente conseguem expor lá fora, mas ainda são uma minoria.  
- É, mas é algo que está a mudar muito. Mas o problema também é um bocado da 
atitude das pessoas, quando fazem um esforço continuado e sistemático de 
internacionalização. Depois a internacionalização acontece. Se as pessoas ficarem à espera 
que as chamem para ir não sei para onde é capaz de esse chamamento não acontecer. 
 
- Eu penso que às vezes também tem a ver com o facto de Portugal ter uma certa 
dificuldade em também se afirmar... 
- Não é uma questão de Portugal, é uma questão de as pessoas tentarem, de uma 
maneira sistemática. A cena artística portuguesa neste momento é bastante boa, em termos de 
arte contemporânea, nós estamos a afirmar-nos melhor do que a cena espanhola, por exemplo. 
Portanto eu acho que não há nenhum problema em Portugal, o único problema é nós 
tentarmos...          
 
- Considera que as galerias comerciais representam também um motor fulcral da 
nova cena artística, nomeadamente como intermediários entre o artista e o 
coleccionador? 
- Sim. Há galerias que estão a tentar esse esforço internacional e estão a ter 
êxito na sua presença internacional. Passa por um esforço de investimento, em ir a 
essas grandes feiras. Isto passa tudo por um investimento inicial e há galerias que estão 
148 
 
a fazê-lo. Não é por acaso que os artistas dessas galerias estão a aparecer nessas 
exposições internacionais. E por outro lado, os artistas que estão em galerias que não 
vão a essas feiras internacionais têm grandes dificuldades de afirmação, portanto 
evidentemente que o papel das galerias é chave para essa movimentação. 
 
- Nomeadamente no que respeita à ligação como intermediários entre o artista e 
o coleccionador, pensa que as galerias também têm esse papel? 
 - Pois, é chave não só na intermediação do artista com o coleccionador, mas 
também na intermediação do artista com outras galerias, com as trocas que uma 
galeria portuguesa pode fazer com uma galeria alemã ou com uma galeria americana. 
O galerista tem um papel-chave neste processo de articulação do artista com o 
mercado.    
 
- O mercado de arte atravessou recentemente uma crise, reflexo da própria 
quebra na conjuntura económica mundial. À semelhança do que aconteceu no final dos 
anos 80, estes períodos são favoráveis à compra de obras de arte. Qual a sua opinião em 
relação à situação do mercado neste momento? 
- Eu não estou muito de acordo que haja uma crise. Eu pessoalmente só vejo os 
preços a subir, nos últimos anos. Todos os anos sobem continuamente. Refiro-me mais 
aos preços internacionais, os preços em Portugal são altos até comparando com os 
preços internacionais. Comparando um artista português com um artista internacional, 
no mesmo grau de carreira, em Portugal é mais caro que no estrangeiro. 
Independentemente disso, eu não sinto que haja crise nos últimos anos. Aliás, se você 
vir os índices de arte contemporânea é uma subida permanente. 
 
- Talvez a nível internacional isso não se note tanto, a nível do mercado 
português penso que houve, talvez não a todos os níveis. Acompanhou um pouco a crise 
económica que também existiu noutros sectores. Mas notou que houvesse alguma 
diferença em termos de compra, de ser um período mais favorável em termos de compra 
de obras de arte? 
- Sinceramente, nos últimos anosninguém me ofereceu preços mais baixos por 
obras excepcionais. Pelo contrário, quiseram-me comprar peças a preços muito altos e 
eu não vendi. E se eu quisesse comprar, de certeza também teria que ter comprado a 
preços altos. Portanto, eu acho que as boas peças não têm quebras, não têm crise. 
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Agora, nas peças secundárias de artistas secundários, acho que há uma crise 
permanente, independentemente até da conjuntura económica. 
 
- Nesse sector, digamos que não será o sector mais de vanguarda, não é?  
- Pois, de qualidade superior. Eu acho que basicamente é isto. Quer dizer, a 
minha experiência é o seguinte: a qualidade tem sempre mercado e os preços estão 
sempre a subir. No que não tem qualidade, se calhar os preços estão sempre a cair e às 
vezes nem tem preços, ninguém quer.  
 
- Às vezes o que eu penso que acontece é que há artistas que têm qualidade e não 
têm uma engrenagem que os levante, que os faça subir, porque nisto também conta o 
marketing e conta a divulgação e toda uma engrenagem à volta.  
- Sim. Os mercados são imperfeitos, os mercados financeiros são imperfeitos e 
então o mercado da arte ainda é mais imperfeito. Imperfeito no sentido de um 
equilíbrio de procura-oferta que reflicta o valor das coisas. Há grandes disfunções em 
termos da transmissão da informação e portanto é natural que haja picos excessivos. 
Por exemplo, a fotografia teve um pico e agora está a começar a cair. Tem a ver com 
uma disfunção de informação, assim como outras coisas, poderão certos artistas estar 
lá em cima e depois caírem. Faz parte do mercado e tem que se estar inserido nisso e 
ter um mínimo de percepção de que arte é um mercado também, não é um mundo 
esotérico que paira não sei onde... 
 
- Também colecciona fotografia? 
- Menos. Menos fotografia e menos escultura, sou muito virado para a pintura 
para ser franco. 
 
- E em termos de arte conceptual, instalação?          
- Isso sim. Arte conceptual tenho vária, mas não instalação. Depende, eu tenho 
uma peça do Lawrence Weiner, que se pode considerar uma instalação. No essencial 
não tenho muita escultura; instalação muito pouco, escultura pouco, embora alguma. 
 
- A instalação também tem sempre o problema acrescido do armazenamento.  
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- Pois, da exposição. Por isso é que tenho pouca instalação, embora na 
Fundação Ellipse haja muito vídeo, muita instalação. No entanto eu estou a referir-me 
mais à parte pessoal.   
 
- Em relação à orientação das colecções, contou com a opinião/ajuda de críticos de 
arte? 
- Nas três colecções há situações diferentes: na colecção pessoal houve uma 
fase onde uma galerista, a Cristina Guerra, teve um papel importante. Na fase 
portuguesa do início, chamemos-lhe assim. Agora eu diria que há um misto de várias 
opiniões que eu recolho e que basicamente eu tomo a decisão na parte pessoal. Na 
parte da Ellipse há três curadores principais que são o Alexandre Melo, o Pedro Lapa 
e o Manuel Gonzalez, junto com um advisoryboard internacional. Na parte do banco é 
o Alexandre Melo e o João Fernandes de Serralves, que são os curadores. 
 
- Dá-se bem com os críticos de arte? 
- Eles criticam-me a mim e eu critico-os a eles.  
 
- O papel do crítico é sempre um pouco ambíguo... 
- Eu acho que isso faz parte do mercado, a critica e a opinião fazem parte do 
mercado, fazem parte da circulação da informação.  
 
- Mas considera que eles têm peso em termos de mercado, de influência de opinião, 
da ascensão ou não de um artista? 
- Repare, um artista faz-se através duma carreira consolidada, não é através duma 
opinião, nem através duma exposição, nem através do quer que seja. 
 
- Mas quem dita se o artista é bom ou não? 
- Quem dita se o artista é bom ou não, são os grandes museus, são os museus de 
qualidade que fazem retrospectivas ou perspectivas dos artistas e que marcam a evolução 
do artista. Um Museu como o Dia em Nova Iorque, um artista que passe por um Dia, é um 
artista que fica com um selo de qualidade. Também certas colecções de referência. Por 
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exemplo, um artista que entre na colecção da Tate Modern é uma referência de qualidade, 
portanto há certas etapas.  
 
- No entanto a realização dessas colecções são ditadas pela ajuda de curadores e 
de críticos, há sempre a opinião de um ou vários experts. 
- Pois é um processo que tem algo de caótico. Contudo, uns dizem que sim, 
outros dizem que não, é um processo. 
 
- Ao longo da sua vida com certeza cultivou amizades, fruto da mesma paixão 
pela arte e que de alguma forma se relacionaram com as colecções. Pode dar alguns 
exemplos? 
- É um mundo em si mesmo e portanto criam-se relações nesse mundo. É como 
outros mundos, onde as pessoas se conhecem, estabelecem-se relações, mais amizades, 
menos amizades, é um mundo em si mesmo, um sistema de relações que também faz 
parte.  
 
- O armazenamento das obras das colecções é um problema que se coloca a 
médio/longo prazo. Tem alguma visão sobre este problema para o futuro?  
- No caso da minha colecção pessoal, tenho parte em casa e parte aqui no 
Banco. A pintura que está aqui no Banco é da minha colecção pessoal, quer aqui, quer 
no Banco do Porto. E à medida que as coisas crescem, não há espaço e eu também 
estou a pensar cada vez mais fazer uma certa depuração da colecção, no sentido em 
que há peças em que, por gostar menos ou por serem menos relevantes - até o próprio 
gosto vai evoluindo – em que eu não excluo a possibilidade de ir vendendo algumas 
dessas peças para ir comprando outras. Porque senão não há armazéns que cheguem 
para ter tudo. Isso no caso da colecção pessoal.  
 
- Aqui há uns anos punha-se o problema da instalação, quando a instalação 
estava mais em voga, onde armazenar essas peças que às vezes ocupam salas inteiras.  
- Exactamente. Eu pessoalmente nunca achei muita piada à compra de 
instalação, nunca foi um problema que se colocasse. Mas mesmo a armazenagem da 
pintura já é para mim um problema e portanto isso leva a que as pessoas comecem a 
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considerar, porque eu não gosto de ver coisas armazenadas. Gosto de as ver, não acho 
piada nenhuma a ter coisas no armazém. O que eu tenho é porque gosto, quero ver. Até 
admito que uma peça possa estar armazenada dois ou três meses para ser substituída, 
mas sistematicamente armazenada não dá nenhum prazer, sinceramente. 
Em relação à Ellipse, estamos a considerar o que fazer. É muito natural que se 
desenvolva um espaço próprio de apresentação da colecção. Não diria um museu, mas 
um espaço próprio de apresentação da colecção. 
Em relação a Serralves, a colecção está depositada e nesse aspecto as peças 
rodam na medida em que o programa museológico de Serralves necessita delas. 
 
- E em relação a vídeo? 
- Eu não, pessoalmente. Mas o Banco quer e a colecção Ellipse tem bastante 
vídeo. A Ellipse vai ter espaços específicos de apresentação vídeo, portanto as coisas 
estão pensadas nessa linha. Eu pessoalmente não tenho vídeo na minha colecção 
pessoal, embora tenha um telão de projecção, podia ter vídeo nessa tela de projecção, 
mas cada maluco com a sua mania e eu estou muito virado para a pintura. Embora 
tenha algumas peças de escultura, mas muito específicas. Tenho para aí umas quatro 
ou cinco: Rui Chafes, Raul Muñoz que é um espanhol e depois tenho essa peça do João 
Louro, que está no jardim e é um bocado um misto de pintura e escultura. Depois tenho 
a peça do Lawrence Weiner que é uma instalação de exterior, mas que também é misto 
de pintura e escultura. É mais ou menos isto.    
 
- «O aumento do número de doações e de museus surgidos de colecções particulares 
ou por estas fomentados, induzem a ideia de que os coleccionadores são actualmente 
ospersonagens centrais do mundo das artes». Conferência de Guillermo de Osma, 
historiador de arte e galerista, emEl coleccionismo de Arte en España. 
Quer comentar esta afirmação? 
- O que se passa é que os museus, sobretudo aqui em Portugal mas também em 
Espanha e noutros países, têm cada vez mais dificuldades financeiras e portanto essas 
dificuldades financeiras levam a que seja a iniciativa privada a assumir cada vez mais 
um certo motor no mercado da arte. Nos Estados Unidos foi assim desde sempre, na 
Inglaterra também, na Suíça e na Alemanha onde os coleccionadores privados tiveram 
sempre um papel muito importante e acabaram depois até por doar as suas colecções 
aos museus. E os grandes museus foram feitos com base em doações de colecções 
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privadas, muitas vezes associadas a efeitos fiscais, outras vezes associadas a mecenato. 
No mundo de hoje é isso que eu sinto, os grandes compradores mundiais são privados. 
Só para ter uma ideia, nós estamos a disputar peças com a Tate e já ganhamos várias 
vezes na compra dessas peças; e estamos a disputar peças com museus internacionais 
de todos os tipos. Frequentemente ganhamos, porque os galeristas têm que as vender e 
essas entidades muitas vezes não têm dinheiro e nós compramos. 
 
- Sim, muitas vezes os museus também não têm dinheiro e compram por um 
preço muito mais baixo, embora o coleccionador também tenha as suas vantagens em 
relação a preços... 
- Muitas vezes é muito importante para um artista estar representado num certo 
museu, mas a partir dum certo momento, em que os artistas já estão representados nos 
museus ou nos museus mais importantes, quem tiver dinheiro e também uma certa 
seriedade de projecto - porque eu acho que isso também é muito importante, porque os 
galeristas também não vendem à primeira pessoa que lhes aparece com um cheque na 
mão - é preciso ter uma credibilidade para comprar as peças de qualidade. Mas desde 
que as tenha, não há nenhuma razão para não disputar as melhores peças de nível 
mundial. 
 
- E claro que nesse sentido o coleccionador actua como um elemento chave no 
mundo da arte a par com os museus e com os artistas como é evidente.Tenho aqui outra 
pergunta, que diz respeito à Arco. Já me disse que não gostava muito da Arco…  
- Não, não é uma questão de não gostar, é que na Arco predomina a quantidade 
à qualidade. Se for à Arco, você vê ali uns stands imensos, milhares de pessoas ali a 
visitar tudo aquilo, é o predomínio da quantidade. E você vai depois aos stands e as 
peças de grande qualidade são muito poucas. É o inverso do que é o mundo da arte, o 
mundo da arte é o predomínio da qualidade sobre a quantidade, a Arco é o predomínio 
da quantidade sobre a qualidade.  
 
- É uma feira muito grande e depois tem um certo caracter folclórico que tem a 
ver com a Espanha também, fiesta. 
- Digamos, é uma feira que não é uma feira de qualidade, eu não a considero 
uma feira de qualidade.  
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- Mas é uma feira que quase todos os galeristas portugueses vão, agora talvez 
menos.  
- Os galeristas portugueses vão à falta de melhor, mas isso não transforma a 
Arco numa grande feira de arte porque não é. As grandes galerias internacionais não 
vão à Arco, ou se vão à Arco, vão com stands mínimos e com peças de segunda ou de 
terceira. 
 
- Talvez fossem há dez ou quinze anos atrás mas depois foram deixando de ir.  
- Hoje os grandes galeristas internacionais não estão na Arco, isso é um facto.  
 
- Mas eu ia falar-lhe de um prémio que a Arco atribui todos os anos ao 
coleccionismo, que já foi atribuído a diversas entidades desde 1997, como por exemplo 
à Colecção Gulbenkian, à colecção Central Hispano, à Testimoni La Caixa, à Colecção 
do BritishCouncil e mais recentemente a Ann Lewis, uma coleccionadora privada. 
Acha que faria sentido a criação de um prémio para o coleccionismo em 
Portugal?   
- Prémios acho sempre bom, desde que seja eu a recebê-los. Então, acharia 
fantástico.  
 
- Esta pergunta tem outra pergunta implícita para si, que é o que você acha do 
coleccionismo em Portugal? 
- Eu acho que o coleccionismo em Portugal, em termos internacionais até nem 
está assim tão mal. Quer dizer, você tem em Portugal um coleccionador muito relevante 
internacionalmente, que é o Joe Berardo, para meio do século passado. A colecção dele 
evidentemente cobre muita coisa, mas o grosso da coluna estará à volta dos anos 50 e 
60. 
 
- Embora tenha também a partir dos anos 20 e 30.  
- Sim, embora sejam peças menos relevantes, penso eu. As peças que lá existem 
não são peças de primeira.  
 
- Sim, mas mais marcadamente a partir dos anos 50. 
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- Acho que tem alguns núcleos excepcionais. O núcleo pop americano é um 
núcleo excepcional, o núcleo da arte povera é um núcleo excepcional, mas o resto acho 
que não é assim tão excepcional. Mas é uma grande colecção internacional e marcante 
a nível mundial, inquestionavelmente. Não há muitos coleccionadores internacionais 
deste tipo. Depois se quiser pode incluir-me, sobretudo com a Ellipse. É também algo 
de relevante, mas você tem também outros coleccionadores, tem o Teixeira de Freitas, 
tem vários coleccionadores portugueses, que em termos de arte contemporânea acho 
que não está assim tão mal em termos internacionais. Acho que representa mais do que 
o PIB português no mundo. Você vai às feiras de arte internacionais e não vê menos 
portugueses do que vê espanhóis ou franceses. 
 
- Está a falar-me de Basel ou Miami ou Colónia.  
- Colónia penso que é menos relevante, mas pronto. Ou Frieze, se quiser, acho 
que são as três grandes feiras que valem hoje a pena no mercado internacional. É 
Miami, Basel - Basel em primeiro lugar, Miami muito na linha de Basel - e depois 
Frieze, um pouco mais virado para jovens, mas Frieze está a evoluir muito bem.  
 
- Pensa que a arte portuguesa lá está tão bem representada como a espanhola? 
- Eu acho que sim, em paralelo não está pior de maneira nenhuma. Se você 
pensar quais são os artistas espanhóis que estão a revelar-se, não há assim muitos.  
 
- Se formos a pensar em termos de história, claro que a Espanha tem uma tradição 
muito mais forte. 
- Isso é diferente, claro. 
 
- Goya, Picasso, Velázquez… 
- Claro, mas eu estou a referir-me à arte contemporânea actual. 
 
- Acha que por exemplo, um Barceló se pode comparar a um Julião Sarmento.  
- Não, são coisas completamente diferentes  
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- Não estou a falar em termos de pintura, que isso não tem nada a ver, estou a falar 
em termos de prestígio, de internacionalização.  
- Repare, um Barceló não é internacional, um Barceló é espanhol tem um 
mercado em Espanha. Grande parte dos espanhóis, do Barceló até ao Tapiés - o 
Tapiésnão tem um mercado internacional, tem um mercado em Espanha - enquanto o 
Julião Sarmento neste momento começa a ser um artista internacional. Você coloca um 
quadro do Julião na Christies ou na Sothebys e tem um preço. Evidentemente que o 
Barceló ou o Tapiés aparecem em leilões internacionais mas têm um mercado 
espanhol, doméstico. Evidentemente são artistas relevantes, mas são artistas com um 
cunho espanhol fortíssimo, o mercado é um mercado doméstico fortíssimo. De certa 
maneira é um bocado como a Vieira da Silva ou a Paula Rego. 
 
- Para além do Sarmento, quais é que acha que são os outros artistas que têm assim 
esse peso de internacionalização? 
- Os históricos. A Paula Rego, que é uma artista que está numa afirmação 
crescente. 
 
- Embora a Paula Rego acaba por ser mais inglesa do que portuguesa. 
- Mas olhe que ainda não. Tem apesar de tudo um mercado internacional tão 
forte como acho que mereceria. Depois a seguir tem o Julião, que acho que está numa 
ascensão interessante, depois tem o Cabrita, depois a seguir tem o João Louro, depois 
a Helena Almeida que está num crescendo interessante, embora bastante menor. E 
depois tem os muito mais jovens, tem o João Onofre, que está com uma evolução 
interessante. Depois tem outros, a Filipa César já ganhou um ou dois prémios 
internacionais. 
 
- Que pensa por exemplo dum Júlio Pomar, ou dum Júlio Resende?  
- São artistas mais clássicos, que têm um mercado em Portugal, não têm um 
mercado internacional. 
 
- Mas ia-lhe perguntar se acha que faria sentido a criação de um prémio para o 
coleccionismo em Portugal? 
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- No sentido de estimular o coleccionismo, acho que sim.  
 
- Sim, nesse sentido de mexer com o mercado, de estimular o coleccionismo. 
- Acho que sim, se o prémio fizer parte de uma mudança de cultura. E o poder 
político é importante, porque os coleccionadores não fazem mais do que comprar 
produção cultural, é isso que eles fazem, compram produção cultural. E ao comprar 
produção cultural estão a estimular os artistas, portanto estão indirectamente a 
fomentar o desenvolvimento artístico da cultura. Penso que isso é importante porque 
cria um mercado para a produção cultural. Acho que isso é interessante. Agora, criar 
um prémio sozinho e depois toda a gente pensar que os coleccionadores são uns 
especuladores e que querem ganhar dinheiro e fazer não sei que mais, acho que não 
serve para nada. 
 
- A colecção tem que ter um retorno 
- Eu francamente não penso num retorno financeiro da minha colecção, eu faço 
porque gosto, porque me apetece, porque é isso que me apetece fazer. 
 
- Porque tem dinheiro... 
- Pronto, está bem, porque tenho dinheiro. 
 
- Porque para coleccionar é preciso ter dinheiro, porque não se pode pensar 
nesse retorno, pelo menos a curto, médio prazo.  
- Sim, mas há e poderá haver.  
 
- Embora às vezes as pessoas pensem: “eu vou comprar o artista A ou B ou C 
porque é um investimento”. 
- Quem pensa assim, pensa muito errado, em minha opinião. Porque se as 
pessoas querem investir, invistam em activos financeiros ou em imobiliário, ou naquilo 
que eles quiserem. Se as pessoas têm uma reserva da qual não precisam e querem 
desfrutá-la para seu prazer pessoal porque é aquilo que gostam, então acho muito bem 
que comprem arte e comprem móveis e comprem pintura e escultura e jóias e tudo o 
que lhes apetecer para seu desfrute pessoal. Que o comprem com qualidade. Em vez de 
comprar três peças mais baratas, comprem uma mais cara e que depois a desfrutem. A 
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conclusão final que resulta disso é que é um bom investimento. Mas isso é o resultado 
final dos finais. Quem estiver a pôr isso à cabeça: “vou comprar um Julião Sarmento 
porque é um bom investimento”, acho que não está a evoluir muito bem. 
 
- Quer dizer, o coleccionador à partida tem que ter outra motivação sem ser a 
motivação do investimento. Isso até vai de encontro a outra pergunta que está aqui e que 
diz respeito à motivação psicológica do coleccionador. Há uma motivação psicológica 
que está ligada à realização de uma colecção, como por exemplo o prazer estético, o 
risco, o sentido de poder, a extensão do «eu», o prolongamento da identidade, podendo 
inclusivamente a colecção representar quase a biografia do proprietário. 
- Sim, exactamente. Todos esses factores que está a mencionar, factores 
sociológicos ou psicológicos, eu acho que de facto é que são o cerne da questão, não é 
o investimento. Eu acho que se as pessoas quiserem investir, investem noutras coisas. A 
colecção é um conjunto de intangíveis que você mencionou. Vários, muito complexos, 
que têm a ver com as afirmações das personalidades, dos egos e dos gostos e de muita 
coisa.  
 
- Inclusivamente pode actuar como substituição de uma perda ou de uma 
privação. 
- Sim, exactamente. Olhe, eu não tenho filhos, se calhar a minha colecção é uma 
substituição disso. Agora isso são fenómenos que estão para além do investimento, não 
fazem parte. Agora as grandes colecções que se constituíram, foram doadas, portanto 
não se pode dizer que foram um grande investimento. Também depende do que você 
chama investimento. Se você fica muito feliz e satisfeita, isso é o melhor investimento 
que pode fazer. Agora do ponto de vista do investimento do cheque que vai e vem, eu 
acho que não é isso. 
 
- Mas é essa a ideia dos fundos de arte não é? O factor investimento? 
- É, mas é uma ideia errada, eu não conheço fundos de arte que tenham andado 
muito bem. Não costumam ter grande êxito, grande saída e mesmo em termos 
internacionais os fundos de arte nunca tiveram assim grande êxito. 
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- No entanto, o mercado de arte é um facto consumado. Se formos a um leilão da 
Christie’s ou da Sotheby’s a Londres, a Paris ou a Nova Iorque, há um mercado de arte 
que envolve muito dinheiro.  
- Há, mas como eu lhe disse, é um mercado imperfeito e é um mercado que tem 
a ver com a participação de um conjunto de actores que tem interesses bastante 
diferentes. Você tem coleccionadores, tem galeristas, tem artistas, tem coleccionadores 
de vários tipos, tem museus. Por exemplo, ainda há pouco tempo comprei quadros que 
vieram da colecção Saatchi. O Saatchi comprou uma série de quadros, fez uma 
colecção e não sei que mais e agora está a transformar a colecção dele: vende uns 
quadros, fica com outros, entretanto eles valorizaram-se muito, vende alguns. O João 
Rendeiro tem uma série de quadros, comprou muitos, agora há alguns que já não gosta, 
vai vender. Se calhar, esses que vai vender, vende pelo dobro ou o triplo do preço que 
comprou, mas isso não significa que a contabilidade ande ali a ser feita, percebe? É 
uma coisa assim a circular.       
 
- Qual o(s) conselho(s) que daria a um jovem coleccionador? 
- Qualidade, acima de tudo. Comprar qualidade. Não é preciso muito dinheiro 
para se comprar uma fotografia de qualidade ou um vídeo, são peças relativamente 
baratas, não custam assim tanto dinheiro. A pessoa que vai começar, não começa por 
comprar um Picasso. Se comprar uma peça do João Onofre não é uma coisa 
extremamente cara. 
 
- Mas daria então o conselho de começar por artistas emergentes, jovens 
artistas…?  
- Sim. Mas artistas que já mostrem alguma consolidação e que tenham 
qualidade. Por exemplo, o MattMullican, que é um artista americano de grande 
qualidade, tem peças ainda relativamente baratas. Eu diria que é preciso conhecer 
antes de começar a comprar. Investir em conhecimento, conversar com as pessoas, 
investir em conhecimento e não começar a comprar a primeira coisa que lhe aparece 
na primeira galeria que aparece.  
 
(Entrevista realizada em Março 2005 na sede do Banco Privado em Lisboa) 
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 5.3. Ivo Martins 
 
- Há quanto tempo começou a coleccionar? 
- Eu desde pequeno que junto coisas e quadros.O meu pai também pintava e 
uma coisa que eu fazia quando era miúdo era pedir quadros aos artistas amigos do meu 
pai.Ele tinha algum talento natural, não tinha escola, não era académico mas era uma 
pessoa muito aberta e tecnicamente dotada, e portanto eu convivi sempre com o modo 
de fazer desde pequenino. Comprei várias fotografias a um fotógrafo de Santo Tirso 
mas comecei oficialmente a minha colecção em 1983 com um desenho de uma artista já 
com algum nome naquela altura. 
 
- Foi a primeira peça. 
- Eu endividei-me para ter a peça. 
 
- E foi a partir daí que se considerou coleccionador? 
- Não, nem hoje me vejo muito nesse papel. Gosto demasiado de arte e tenho 
uma relação profunda com os trabalhos.O coleccionismo é um conceito bastante 
redutor, relativamente a tudo o que eu sinto 
 
- A colecção já foi exposta? 
- Já, por duas vezes.Uma vez em Coimbra, no CAPC, comissariada pelo Paulo 
Mendes e depois na Culturgest em 2004 por convite do António Pinto Ribeiro. Esta 
exposição acabou por ser comissariada pelo Miguel Wanshneider que tinha acabado de 
entrar na altura para a Culturgest e gostou daquilo, apropriou-se da coisa e concebeu 
a exposição, porque eu muito honestamente não me sinto nada bem a gerir as coisas. 
 
- Não tem ideia de quantas peças tem? 
- O número de entradas em Serralves até 2005 são 167, mas muitas destas peças 
são múltiplas. A forma como a colecção está inventariada em Serralves não permite 
que se possa dizer exactamente quantas peças são porque às vezes estamos a falar de 
núcleos de trabalhos que são considerados como uma peça só. 
 
- Qual o tipo de médium ou tema preferencial? 
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- Não tenho. 
 
- Qual é a lógica da colecção? 
- Não tem uma lógica assumida. Posso admitir que eventualmente terá uma 
lógica interna que muitas vezes não é comunicável. A colecção passa por várias 
coisas.Primeiro, por eu gostar das obras, depois por elas serem acessíveis, porque eu 
não tenho condições económicas, eu vivo do meu trabalho, não tenho rendimentos. 
Portanto, preciso de gostar, de estarem a um preço acessível e depois compro tudo. O 
meu modo de coleccionar sofreu sempre mudanças de contextos e circunstâncias, 
adaptando-se a isso. O que é certo é que nunca quis nem ambicionei ter uma colecção 
que representasse a arte contemporânea portuguesa na sua totalidade nem sequer as 
suas tendências. 
 
- Mas se falarmos em termos de desenho, pintura, escultura, fotografia, vídeo… 
- Muito vídeo, muito desenho.Mas ultimamente compro também instalações, 
peças que são projectos, não existem em termos materiais, sendo montadas e 
desmontadas no fim da exposição, não tendo uma existência real, muita coisa mesmo. 
 
- E de que artistas estamos a falar? 
- Em relação aos artistas é uma colecção cujo critério não é ter uma peça de 
cada um.Há artistas que estão extremamente bem representados na colecção por 
núcleos que abrangem muitos anos. 
 
- Estamos a falar de… 
- Desde 1990 e para trás claro. 
 
- Sei que também já foi galerista. 
- Sim, mas não interferiu muito na forma como me relacionei com a arte. 
 
- O facto de ser galerista não condicionou de forma alguma o coleccionar? 
- Não, nada.Aliás, a galeria só me serviu para descobrir uma coisa: através da 
galeria percebi que tinha muito mais vontade, desejo, apetência e propensão para 
comprar do que para vender.Onde eu me senti verdadeiramente como comprador foi 
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através da galeria, mas quando eu cheguei à galeria já havia adquirido muita coisa. O 
meu primeiro depósito em Serralves foi em 1993. 
 
- Quando iniciou a galeria já coleccionava há algum tempo… 
- Já.Comecei a coleccionar em 83 e a galeria é inaugurada em finais de 88. 
Quando a galeria fechou em 1993, já tinha mais de 50 obras e a primeira entrada em 
Serralves foi em 1993.Mas eu não me sinto coleccionador de arte, não sei como 
explicar isto, talvez porque tenho uma relação de grande proximidade com os artistas. 
 
- Tem relações de amizade com os artistas que colecciona? 
- Sim, com grande parte dos artistas tenho uma relação de amizade de muitos 
anos que também se vai consolidando através do tempo, porque eu sigo e acompanho o 
seu trabalho e nesta experiência gera-se um sentimento de partilha mútua. A estratégia 
da colecção é baseada nestes pressupostos, gostar muito daquilo que eles fazem. Há 
artistas que eu compro mais ou menos há 20 anos e comprei artistas ainda muito jovens 
na altura que são pessoas que hoje têm quarenta e tal anos, cinquenta… 
 
- Comprou no inicio da carreira e com preços acessíveis. 
- Sim, compro sempre com condições de pagamento que me sejam acessíveis 
porque não tenho dinheiro. Acontece muitas vezes comprar a artistas desconhecidos e 
que a dada altura ao passarem a ser mais reconhecidos, informaram-me que não 
podiam vender-me mais obras.Mas geralmente ficam sempre, mesmo quando assumem 
compromissos com galerias. É muito interessante porque eles, de certa forma, 
salvaguardam sempre a posição que têmpara comigo. Compro quase sempre 
directamente aos artistas, embora tivesse também mantido boas relações com alguns 
galeristas.Sou um pouco um outsider do sistema e gosto muito da ideia do «passador», 
aquele indivíduo que sobrevive entre o alfandegário, aquele que produz burocracia, e o 
parasita, aquele que fura o sistema imposto pela própria burocracia. O «passador» que 
é o clandestino, oque consegue passar pela fronteira sem passar pelo guichet do 
alfandegário, nem alinhar no esquema ilegal do parasita. 
 
- Nunca comprou em galerias? 
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- Comprei em galerias e devo algumas obras que tenho a alguns galeristas que 
neste momento já não são galeristas eque me ajudaram muito a conseguir ter algumas 
das obras que possuo. 
 
- Cá no Porto? 
- Não, em Lisboa.No Porto nunca comprei a ninguém.Era a Alda Cortez, uma 
pessoa a quem eu devo muito, assim como devo muito ao Hugo Lapa, assim como 
também cheguei a comprar ao Mário Teixeira da Silva que é uma pessoa pela qual 
tenho apreço.Há muitos galeristas que não sabem de arte e eu não me sinto bem a falar 
com pessoas que não sabem. 
 
- E em relação aos críticos de arte? 
- Tenho poucas relações com a crítica, assim como tenho poucas relações com o 
meio em geral. Por isso prefiro que a colecção esteja em Serralves que está muito bem, 
enquanto Serralves mantiver este espírito de neutralidade acho que é um sítio seguro e 
que não colide com os meus valores pessoais, senão estava a pôr em causa a minha 
maneira de ser. Eu tenho uma maneira de ser e ela está presente por trás disto e a 
colecção tem que ser qualquer coisa que tem a ver com a maneira de ser duma pessoa, 
a gente não pode andar a fazer cá fora uma coisa e depois chega à colecção faz outra, 
e depois vai a um sítio qualquer e monta outra coisa.Ou é a mesma coisa ou não vale a 
pena. Há pessoas que têm esse dom de se transmutarem, de fazerem mutações rápidas 
de estilo, eu não sou assim. Eu ausento-me, não vou aos sítios, não vou às 
inaugurações.Se anda pelo meio, tenho a certeza de que nunca me viu de e ando nisto 
há muitosanos. 
 
- O seu contacto era sempre mais pessoal, mais particular? 
- Porque só assim é que eu vejo o que está por detrás de uma obra, senão não 
consigo ver, só consigo ouvir e eu preciso é de ver. Esta coisa de a gente ver arte não 
precisa de muito falatório e há muito ruído no meio e há muitos interesses e há muitas 
coisas que eu conheço e toda a gente conhece e eu não quero entrar nesse meio, não me 
interessa. Não quero também ter os todos os artistas reconhecidos, isso foi sempre um 
princípio pelo qual nunca me interessei.Eu quero é agarrar num conjunto de artistas 
que gosto e trabalhá-los até ao infinito, até morrer. 
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- Essas cento e sessenta e tal peças equivalem a quantos artistas? 
- Para aí 20, ou menos.Colecciono núcleos e estão muito representados.Eu 
chego a ter 30 peças de um artista... Não preciso de me relacionar com as peças, não 
tenho as peças em casa, não tenho nada aqui.O que eu desejo é trabalhar um artista até 
ao máximo, até onde eu puder e se eu conseguir comprar um artista durante 30 ou 40 
anos a colecção adquire uma lógica e esse todo adquire um sentido muito mais 
interessante do que comprar uma peça de cada um dos artistas do mercado. 
 
- É uma abordagem.Há muitas abordagens... 
- Claro, eu não estou a dizer que é a melhor. 
 
- É a sua abordagem, nesse sentido concorda com a afirmação de que a colecção 
reflecte a personalidade do coleccionador, é um prolongamento do seueu? 
- Não sei se a colecção reflecte alguma coisa. Não estou interessado em discutir 
esse tipo de questões. Basicamente é assim, houveram vários condicionalismos que me 
limitaram e foram muito claros para mim; eu não tinha condições económicas para 
fazer uma colecção, tudo na minha vida é contrário à lógica do coleccionador, olhado 
como arquétipo, como estrutura típica do coleccionador. Eu não tenho rendimentos, 
vivo dum ordenado mensal normalíssimo… A colecção é de certa forma uma espécie de 
jogo em que eu vejo até onde posso ir considerando os meus limites porque isso é que 
tem piada.  
 
- No seu caso não se põe aquele dilema entre reflexão ou paixão, ao adquirir 
uma obra? 
- Eu comecei a coleccionar porque acho que percebia aquilo. O acto de 
comprar não tem um significado de posse ou de mais-valia ou de investimento para 
mim, porque eu sou capaz de ter peças que estão na mão dos artistas 5 ou 6 anos até as 
poder ter em Serralves. Eu dou-me inclusivamente muito mal quando estou em 
confronto com as obras, quando as vejo depois de passar muito tempo sem olhar para 
elas, sinto-me muito mal. Não consigo conviver diariamente com as obras que compro, 
comove-me imenso não sei porquê.Lembro-me das suas histórias, lembro-me do que 
senti quando as vi pela primeira vez e tudo o que fiz para as adquirir. Tenho uma 
memória visual muito forte, eu conheço as peças todas, tenho-as todas na cabeça, 
desenhos e tudo, tenho-as todas na cabeça, isso é muito estranho. Já aconteceu uma vez 
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uma situação em que havia uns desenhos que estavam perdidos em Serralves.Eu vi as 
listas e mostraram-me as fotografias e disse:“falta aqui isto”.E foram procurar e 
descobriram. Não lhe sei explicar a razão porque é que tocar nessas memórias mexe 
tanto comigo  
 
- Talvez o facto de não conviver com elas diariamente. 
- Isso não me acontece só com as peças que são minhas, já vi exposições que me 
emocionaram profundamente. Não é fácil conviver com obras que nos remetem para 
valores profundos da vida.Ficas exposto à tua sensibilidade e emoções e não me 
agrada mesmo conviver com elas… E há outra coisa, eu faço isto porque estes actos 
tiram-me do aborrecimento.Basicamente, assim como ler um livro, tira-me do 
aborrecimento, por isso é que eu leio.Eu gosto de ler e gosto de escrever e gosto de 
ouvir música porque me tiram do aborrecimento. Há um lado emocional na arte, o 
rever as coisas todas juntas, daquilo que levamos anos a construir, no fundo um 
trajecto, uma narrativa pessoal.A tua história que é complicado de gerir e aí é muito 
complicado para mim.Talvez a minha sensibilidade não aguente essas experiências e 
me atraiçoe. 
 
- E em relação ao papel que o coleccionador de arte tem enquanto função social, 
em termos de difusão da cultura? 
- Não acredito nisso, sou muito céptico em relação à arte. Não acredito que as 
pessoas sejam melhores porque gostam de arte ou porque fazem arte. As pessoas são 
basicamente egoístas, egocêntricas - umas mais, outras menos - tratam dos seus 
interesses.Quando isso colide ou sobrepõe na arte ou noutra coisa qualquer, uns fazem 
melhor do que outros, e outros conseguem ir mais longe e acabou a história, o resto é 
ilusão. Acho que o que move as pessoas são interesses ou incentivos. O que move a 
economia são incentivos mas não vejo mais nada.Depois há indivíduos que são capazes 
de ultrapassar os incentivos e projectarem valores universais na sua vida, são 
aquelesque podemos chamar de optimistas. Os optimistas podem ser inescrupulosos 
quando desejam impor aos outros o seu próprio plano que geralmente visa a criação de 
um homem novo. Na história este tipo de gente fez coisas muito loucas: comunismo, 
fascismo…Depois há aqueles que querem apenas desenvolver um projecto pessoal, 
buscam a singularidade, procuram potenciar toda a humanidade que há neles sem 
impor nada a ninguém. Actualmente nós vivemos num mundo em que a 
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responsabilidade praticamente não existe, desde que se inventou a sociedade limitada, 
não há responsáveis, uma pessoa pode ser à vontade irrealista, optimista sem 
escrúpulos depois se a coisa falhar, outros pagarão. 
 
- Não acha que o coleccionador pode ter o interesse de divulgação de exposição 
da sua própria colecção? 
- Sim, um coleccionador colecciona também para a mostrar, isso é inegável.Ela 
não deve ser mantida no secretismo do seu proprietário. Convém não confundir isto 
com interesses de protagonismo mediático ou de pura especulação com o valor das 
obras. Vivemos um momento em que tudo é espectáculo e assunto para os meios de 
comunicação social. A arte tem impacto em função dos valores que atinge dentro dos 
mecanismos do mercado ou da imagem pública alcançada pelos seus autores. Mas há 
um lado de herança póstuma que me interessa explorar pelo facto de ter uma colecção, 
é um trabalho que nós fazemos em vida e que persiste depois de morrermos. 
 
- Por isso é que eu lhe perguntava sobre a reflexão ou paixão, se sentia algum 
impulso quando comprava uma peça.  
- Não sinto um impulso, sinto uma atracção que vem do facto de perceber aquilo 
que vejo. Olhar para além do que se vê. É uma forma de ultrapassar o nosso limite.Eu 
estou cheio de limites: os medos de falhar na leitura, de não perceber a coisa e os 
limites da economia. Como não tenho dinheiro, isso impôs-me um conjunto de 
limites.Eu só uso o meu crédito pessoal nas compras, não uso credito bancário, só uso 
o meu dinheiro.Nesse aspecto acho que sou um pessimista com escrúpulos que antecipa 
as suas capacidades de comprar com segurança, não se endividando acima das suas 
possibilidades e nesse sentido limitei-me a fazer com istoaquilo que posso chamar um 
projecto de vida. 
 
- Mas parece-me que também o é na maior parte dos coleccionadores. 
- Não sei se é. Pode ser de maneira diferente. 
 
- Vinte anos a coleccionar, trinta anos a coleccionar, são projectos de vida… 
- É um projecto de vida mas é muito pessoal.Se gastas todo o dinheiro que tens a 
coleccionar durante anos e não tens muito dinheiro é natural que o que adquires passe 
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a ter um significado muito forte, tu sentes que estás todo ali. Por isso quando eu estou 
com as peças não lido bem com elas. 
 
- Aí já há uma diferença, porque o coleccionador gosta de se rodear das peças. 
- Não sinto necessidade de me rodear das peças e também, mesmo que quisesse, 
não tinha condições para isso. É demasiada carga emocional e não tenho espaço para 
as ter comigo. 
 
- Tem uma relação de emotividade em relação às peças. 
- Isso é um dos aspectos mais íntimos e pessoais que não me interessa expressar. 
Não há palavras para explicar o que se sente. Lembro-me de como é que as coisas 
foram compradas, como é que as coisas foram feitas e isso torna aquilo tudo muito 
forte em termos de simbologia.Elas próprias deitam cá para fora as suas simbologias 
acrescidas dos significados que eu lhes atribuo.Cada peça tem uma historia por trás 
dela, uma dificuldade, um acto de perseverança.Há peças que demoram anos a ser 
compradas… Quando a gente as vê, tudo isso está lá. 
 
- Continua a comprar? 
- Sim, claro, dentro do possível.Mesmo com a chamada crise, nunca deixei de 
comprar. Se tivesse medo de gastar dinheiro já tinha parado há muito tempo. Eu 
também tenho de referir que devo muito aos artistas, eu sem os artistas não fazia isto. 
 
- Nunca vendeu uma peça que deixasse de gostar? 
- Não penso as coisas como se fosse capaz de deixar de gostar das 
peças.Quando as peças são boas eu suporto-as em qualquer circunstância. Faço 
leituras intuitivas e emocionais que são ao mesmo tempo distanciadas, porque 
envolvem a ponderação de muitos riscos… Já vendi há muito tempo peças e que 
curiosamente nunca as considerei da colecção.     
 
- Nunca comprou em feiras, nem em leilões? 
- Não, não vou, não faz parte do meu mundo.Não tenho vida para estas coisas, 
não tenho dinheiro e mesmo que tivesse não era por aí.Eventualmente teria uma 
colecção fantástica… 
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- O que é que considera uma colecção fantástica? 
- Não sei, estava a falar em termos de valor de mercado da arte. Mas eu não 
entendo a arte nessa perspectiva, embora tenha a noção dos mecanismos do mercado e 
da forma como as obras podem ou não valorizarem-se. Sempre comprei a artistas 
novos e continuo a comprar. 
 
- Como é que tem acesso a esses novos artistas? 
- Procuro-os, mantenho-me informado, vejo exposições e nalguns casos são os 
artistas que vêm ter comigo. Mas não ando no meio. 
 
- Muitas vezes os artistas têm deveres de fidelidade em relação à galeria. 
- Eu compreendo, mas é pena, porque acho que isto não resolve o problema 
deles, eles não vão ficar melhor.Julgo que todos lucrariam, porque fazer parte de uma 
colecção com esta concepção acaba por ser uma experiência interessante para um 
artista, porque esta é uma colecção móvel, sem compromissos com outro 
espírito.Talvez até muito mais adaptada aos tempos de hoje e que é feita num regime 
aberto de liberdade total, tanto da minha parte como da do artista. 
 
- A que é que se está a referir quando fala em colecção móvel? 
- É uma colecção leve, flexível, de relação simples.É uma colecção 
descomprometida, completamente fora do meio, desinserida das críticas, dos esquemas 
do mercado, de tudo. 
 
- Já vi que não tem uma relação boa com os críticos de arte… 
- Não é boa nem má, não existe.Até acho que há críticos que escrevem bem e 
outros que escrevem mal, mas isso não interessa. O que é importante é que na minha 
opinião em Portugal não há verdadeiramente mercado de arte, isso é que é o grande 
equívoco. Portugal não tem verdadeiramente escala económica para ter um verdadeiro 
coleccionismo privado, nem institucional talvez, não há coleccionismo como há lá fora 
noutros países. 
 
- Há algumas colecções... 
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- Há colecções, mas em comparação com um país com um verdadeiro mercado 
de arte somos insignificantes e até há mesmo alguns equívocos na noção corrente de 
colecção de arte contemporânea, porque elas muitas vezes integram arte moderna. 
 
- O que é que acha da colecção Berardo? 
- Não comento, é um princípio que eu tenho, não quero comentar ninguém que 
coleccione. Interessa-me mais dizer o que falta do que o que existe. É inacreditável que 
em Portugal só agora parece que conseguiram fazer a mutação do Chiado para Museu 
Nacional de Arte Contemporânea.Inacreditável como é que num país destes isto 
acontece.E vê-se por aí como é que em Portugal não há coleccionismo.Se houvesse, 
teria havido pressão política para tal. Como é que um país destes não tem um museu 
nacional de arte contemporânea, que não salvaguarda minimamente a arte que se faz 
nos nossos dias e arte que ainda por cima é feita com materiais altamente perecíveis, 
frágeis e não há interesse nenhum em saber-se dessas coisas... Se eu não tivesse 
Serralves, eventualmente não podia ter a colecção aqui teria de ir para Espanha. 
 
- Outra das questões que me interessa colocar é o problema do armazenamento 
das colecções. 
- Mas entende que é uma gravidade imensa e que revela como é que em 
Portugal não há coleccionismo.É que não há um museu nacional de arte 
contemporânea.Agora há o Museu do Chiado, dizem eles…O armazenamento é de uma 
importância fundamental para um coleccionador privado porque é essencial para lhe 
assegurar condições de conservação e manutenção das peças. O Estado não assume a 
sua função de compra de arte contemporânea e também não apoia quem quer 
assegurar esta falha. 
 
- Para si a colecção não é um investimento? 
- Isto é um projecto de vida… O único quadro que eu vendi – também fiz 
algumas compras e vendas como galerista - foi o primeiro quadro que eu comprei em 
83, porque os valores atingidos por esta peça foram de tal maneira elevados que não se 
justificava ter um quadro daqueles em casa e foi verdadeiramente a única coisa que eu 
vendi. E irei fazer tudo para não vender e não me importando muito com o que vai 
acontecer a seguir. 
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- Em relação a Serralves, tem lá a colecção armazenada por tempo ilimitado? 
- Não sei se é por tempo ilimitado, nós temos um acordo escrito que se renova 
de x em x anos.As primeiras peças entraram lá em 93. Se não é Serralves, eu não existo, 
é preciso perceber. Serralves é que me tornou isto possível. Quando comecei a 
acumular muitas peças, isto estava a tornar-se um pesadelo, estava sempre a imaginar 
o vizinho de cima com uma inundação, estava a sempre a imaginar loucuras 
permanentes e Serralves levou-me as primeiras 50 peças e foi um alívio.E depois foi 
levando… 
 
- É a sua abordagem duma colecção… 
- São abordagens completamente distintas. Interessou-me sempre ultrapassar os 
arquétipos clássicos dos suportes artísticos, pintura, escultura, desenho e mais 
recentemente a fotografia. Não tenho limites nesta matéria, compro acompanhando o 
que se faz e o que se produz, nos suportes actuais da instalação, por exemplo, mas não 
sigo nenhuma regra de investimento. Ao mesmo tempo também compro muito desenho, 
gosto muito de desenho. Não me intimido com este tipo de questões. 
 
- Tem um plafond? 
- Tenho, obviamente.E nunca discuti preços com o artista, não faz parte do meu 
processo, é o preço dele.Não há um artista que eu alguma vez tenha pedido desconto. 
 
(Entrevista realizada em casa de Ivo Martins, Santo Tirso em Janeiro de 2012) 
 
 
5.4. João de Almeida 
 
- Há quanto tempo começou a comprar? 
- Acho que as primeiras coisas que comprei ainda estava na faculdade. Foi no 
último ano… Ou teria acabado de terminar o curso. Ou foi no ultimo ano ou 
imediatamente após... 
 
- Medicina? 
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- Cirurgião Plástico.  Há vinte anos. Fez agora vinte anos de que acabei o 
curso, portanto, deve rondar esse tempo. E se eu bem me lembro as primeiras coisas 
que comprei foi num atelier em Vila do Conde. E lá, não sei se sabe, no Mosteiro de 
Santa Clara havia um atelier de artigos de couro. Faziam uns banquinhos, uns baús... 
 
- Sei que aquilo em tempos foi uma tutoria. 
- Exacto. E eles tinham as oficinas. Foi um pouco no contexto de comprar uma 
peça ou outra (na altura estava a comprar casa). Eu oriento-me muito para os quadros, 
embora não tenha só quadros. O que eu mais gosto é pintura e portanto, direcciono-me 
inevitavelmente muito mais para os quadros. Embora tenha sido, de facto, quase uma 
escultura a primeira peça que eu comprei. Foi um baú que o Senhor Faísca me fez - 
“Faísca” era a sua alcunha. O nome dele é José Emídio. Ele desenhou uma luta entre 
figuras imaginárias fantásticas numa floresta. Uma peça únicatodagravada à mão em 
couro impregnado de pigmentos. Acaba, portanto, por ser uma obra de arte pintada. 
E, nessa altura em que eu tive o contacto com esse senhor, descobri que ele também 
fazia uns quadros com uma técnica mista; utilizava uns fios de acrílicos industriais 
sobre o desenho que depois pintava e era muito engraçado. E nessa altura comprei-lhe 
algumas coisas.  
 
- O primeiro quadro foi, portanto, esse quadro que comprou lá. 
- Um dos primeiros quadros foi seguramente um quadro dele, mas não sei qual. 
Tenho vários, mas foi seguramente um quadro do Senhor Faísca. Agora, em termos de 
autores conhecidos, o primeiro “grande” quadro que comprei foi da Armanda Passos. 
Gostava muito.Isso foi para aí há 17, 18 anos. Eu lembro-me que foi quando comprei a 
primeira casa e terá sido passado cerca de um ano. E prescindi das férias para 
comprar o quadro. 
 
- Portanto isso já era uma espécie de paixão. Prescindiu das férias para comprar 
o quadro, não é? 
- Sim, sim. Dava-me mais prazer o quadro do que ir para férias. E depois, a 
partir daí, acabou por ser um desenrolar do fio um bocadinho natural. Quando conheci 
a Armanda Passos criámos, quase instintivamente e instantaneamente, uma 
empatia…uma amizade. Ela fazia, há data e no seu atelier, aos Sábados tipo um 
workshop onde juntava um grupo de amigos que se reuniam para desenhar. Quando fui 
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lá para ver os quadros e decidir o que ia comprar, no final da conversa ela perguntou-
me: “não pinta, nem desenha?”. E eu respondi: “Não, não! Gosto de desenhar, 
mas…”. Aliás, eu estive indeciso entre medicina e belas-artes… Ou arquitectura, 
estava mais direccionado para arquitectura de interiores. Das artes decorativas gostei 
sempre. Disse então a Armanda: “veio hoje um grupo de amigos e na próxima semana 
poder-se-ia juntar a nós”; e eu: “Ah! Não sei se tenho tempo e tal”... Mas, no sábado 
seguinte, peguei no lápis e apareci lá … E foi um bocadinho muito bem passado. Além 
do grupo ser fantástico, tive uma paz inigualável enquanto desenhava. E foi igualmente 
óptima a oportunidade de ver o que ela fazia. Digamos que foi a partir daí que foi 
germinando e crescendo esta paixão e depois também a curiosidade por conhecer 
outras coisas, que não só da Armanda Passos. 
 
- Quantas obras tem assim no total? Mais de cem se calhar? 
- Se calhar, porque nunca quantifiquei. Há coisas que eu não considero 
propriamente obras de arte, embora sejam. Deve conhecer aquelas tíbias de búfalo que 
na Indonésia gravam tipo filigrana rendilhada. No fundo, aquilo é uma obra de arte. E 
eu, só dessas, julgo que tenho umas doze ou treze. Todas as que via ia comprando, 
porque as achava bonitas. Ofereci três ou quatro e fiquei com as outras todas. 
Portanto, se for a contabilizar isso, tenho seguramente mais. O que é um bocado 
complicado... 
 
- Eu estava a referir-me mais a desenho, pintura, quer dizer isso também é 
escultura, embora seja uma escultura étnica. 
- Exacto. E, por exemplo, pintura étnica que trouxe da Austrália também tenho 
uma data delas. Tenho muitas em pastas e portanto quase lhes perco a conta, mas de 
facto, nunca as contabilizei. 
 
- Mas digamos que tem essencialmente arte portuguesa ? 
- Exactamente. 
 
- Pintura, desenho ou escultura: qual das três? 
- Escultura tenho muito pouca. Pintura sobretudo, e algum desenho. 
 
- E de pintura, quem é que tem? 
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- Em termos de pintores nacionais? 
 
- Sim, em termos nacionais. 
- Muitos não me lembro, mas Armanda Passos, José de Guimarães… Eu 
começo um bocadinho a rodar pela casa e a ver o que é que tenho nas paredes. (risos)  
Malangatana, Cruzeiro Seixas, Miguel Dalte, Darocha, (e não estou a contar 
serigrafias). MitchelBarret, Saulo Araújo… 
 
- Quem é? 
- É um amigo meu que tem o curso de Belas Artes de Lisboa e fez agora o 
mestrado. E tenho mais, mas assim de repente é um bocado complicado: Gerardo 
Burmester... 
 
- Tem artistas um bocado diferentes...  
- É verdade. É que se eu gosto, compro e guardo.  
 
- O que é que tem de Gerardo Burmester?  
- Do Gerardo Burmester tenho uma técnica mista sobre papel, que eu julgo ser 
papel de veludo ou uma coisa assim. E tenho uma técnica mista que são uns 
rectângulos de cartão a branco e preto colado sobre papel. 
 
- Porque o Gerardo Burmester sai um bocado fora dessa linha que tem. 
- Sai, sai um bocado. 
 
- Porque essa linha que tem é mais clássica, não é? O Gerardo está numa linha 
mais de vanguarda. 
- Sim, mas eu creio que isso é também um bocadinho uma evolução que se vai 
descobrindo… Porque, por exemplo, um dos quadros em que estive interessado, mas 
que não consegui obter em leilão, do Cabrita Reis, daquela fase das pétalas. Muito 
interessante. E era um quadro enorme! Lindíssimo para pôr no meu quarto. “É mesmo 
disto que eu preciso para lá!”. Mas depois o preço disparou para um valor proibitivo e 
não fiquei com ele. Mas também andei atrás de um Tapiés. Há uns anos ofereceram-me 
um e eu achei que aquilo eram apenas uns riscos e foi um disparate não ter comprado. 
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- Não o quis e arrependeu-se, até porque ele agora faleceu. 
- Exacto. Foi um disparate, mas pronto. Como foram outros disparates… 
Também os fiz a adquirir, mas acho que isso também faz parte da vida, não é? 
 
 E também tenho aquela tendência de, quando vejo alguma coisa que não 
conheço ou que ache estranho, como por exemplo… Eu falo sempre do caso do 
Tapiés... Eu ainda não percebo bem o Tapiés: agora já não que o senhor faleceu, mas 
ainda há pouco tempo se dizia nume entrevista que ele era o melhor artista vivo do 
planeta. E então eu olhava para aquilo, via uns riscos e umas cruzes e não percebia 
muito bem Fui então a Barcelona, e fui à Fundação Tapiés, a ver se percebia aquilo. 
Continuei sem perceber. (risos) Foi uma desilusão porque só lá tinha três obras 
expostas. E contava com uma coisa muito mais grandiosa. Mas, comprei um livro e fui 
lendo e também acho que muita coisa se vai aprendendo, não é? 
 
- Claro. Isto da arte tem muito a ver com a própria educação que se vai tendo, 
com aquilo que se aprende, não é? E com o contacto com as obras, com os artistas, etc. 
- Também com os artistas, é verdade. Lembro agora que tenho outras obras, 
algumas do Pádua que anteriormente não referi. O apelido dele é Pádua mas não me 
recordo agora do nome. Nasceu em Angola e tem peças em alguns museus.  
 
- São desenhos o que tem? 
- O que eu tenho são guaches, técnicas mistas e que, na altura, digamos foi dos 
primeiros que comprei … Eram relativamente económicos. 
 
- Mas aquilo que sente agora é aquela tendência para apanhar aquela geração 
que está mais na vanguarda. É essa a tendência que sente agora? 
- Não propriamente. Por exemplo, o último quadro que comprei foi um ex-voto 
pequenino do século XVIII, que encontrei num leilão. 
 
- Eu ia-lhe perguntar se tem algum tema preferencial ou, em relação aos 
trabalhos que adquire. Por outras palavras, se tem alguma abordagem na sua colecção, 
ou alguma lógica? 
- Eu julgo que não. A tendência é um bocadinho estado de alma: gosto, acho 
interessante, posso, compro.Vou pesquisando. Por exemplo eu gosto de algumas coisas 
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do Bual. E andei a procurar até que vi um que gostei muito e cujo preço estava 
aceitável e acabei por o comprar. Era lindíssimo aquele quadro. É que é um bocadinho 
diferente do usual. Por exemplo, o Noronha da Costa, não gosto. Embora, quando 
esteve uma exposição dele no CCB, eu tenha ido ver e fiquei deslumbrado. Porque, de 
facto, o que aparecia lá não é o que se vê por aí. O que se vê por aí é horrível! Só falta 
o menino a chorar com a lágrima, parece-me um bocado trabalho de feira. Há coisas 
curiosas de artistas mas o que aparece aí não diz muito. 
 
- Mas é preciso ver a obra na globalidade, porque ver só um quadro de um artista 
nunca dá a perspectiva global. 
- Exactamente. E muitas vezes nunca aparecem por aí os bons. E se calhar 
outras pessoas até gostam, mas eu, particularmente, tenho uma certa incompatibilidade 
com ele. Cargaleiro é outro. Está muito na moda mas eu sempre que olho para um 
Cargaleiro… Acho que houve dois ou três quadros que até achei piada mas o resto, eu 
olho e digo: “isto é uma imitação da Vieira da Silva.” Ponto! E não consigo sair dali 
porque faço sempre colagem daquilo ao trabalho da Vieira da Silva e não me diz muito. 
Tem quadros que eu não digo que não sejam bonitos. Mas poderão ser bonitos do ponto 
de vista decorativo 
 
- Mas têm muitas referências, não é? 
 - Mas em termos de originalidade são muito pobres e não me dizem grande 
coisa. Como há alguns artistas, e não vou citar nomes porque até sou amigo pessoal e 
tenho trabalhos de alguns que me foram por eles oferecidos, mas que, em meu entender, 
não passam de um processo de marketing, e aquilo não… 
 
- Não sente empatia. 
- Pode-se fazer uma colagem com alguns pintores de que realmente eu gosto, 
mas eu acho que aquilo não tem originalidade para… Pronto, é mais um! 
 
- Como é que se desenvolve essa sua apetência pela arte? Costuma ir ver 
exposições, visitar galerias, ir a museus? 
- Sim, sim. Tudo isso. Eu faço sempre três períodos de férias por ano. E não 
consigo ir para um sítio em que diga: “vou para estar na praia o tempo todo”. Não. 
Tento sempre coordenar: gosto imenso de praia, mas em sítios onde haja coisas para 
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descobrir. Estou agora a preparar uma viagem, porque quero ir ver o Grito do Munch. 
Está em Oslo. Vi numa daquelas revistas dos aviões e estou a tentar ver o que existe 
por ali para férias. Mas também aproveito sempre para visitar algumas coisas de 
referência: alguns museus, monumentos… E isso tudo é obrigatório. Também vou a 
galerias. Miguel Bombarda, quando faz aquelas inaugurações simultâneas; vou lá por 
ser tudo muito agradável.  
 
- Está a falar de galerias, não é? 
- Sim. Embora muitas das coisas sejam dejá-vu, mas o ambiente é engraçado. E 
também gosto imenso de leilões. Mal recebo os convites vou logo à internet ver o que 
há. 
 
- Qual tem sido, se fizer um balanço, o local onde tem feito mais aquisições? 
Leiloeiras? Galerias? 
- Entre leilões e galerias. 
 
- Galerias aqui do Porto, Lisboa também? 
- Também de Lisboa. Aliás, tenho uma serigrafia da Vieira da Silva, a única 
serigrafia que tenho para pôr na parede, que comprei em Lisboa. Na altura não 
comprei um Bual, depois arrependi-me, mas pronto, estava feito. Ou comprava um ou 
comprava outro, não tinha dinheiro para os dois. E neste momento acho que foi uma 
asneira, porque o quadro do Bual era espantoso… Era muito bonito. Era invulgar. Era 
da série das prostitutas. Aquele particularmente era muito, muito interessante, muito 
invulgar. 
 
- Do Pomar não tem nada? 
Tenho uma coisa pequenina de 53. E tenho também um Domingos Pinho, do 
qual gosto imenso. Os preços estavam disparatados, completamente, e aquele nem sei 
como apareceu àquele preço. 
 
- E as leiloeiras onde costuma comprar são Correio Velho, Leiria e Nascimento, 
Cabral Moncada? 
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- Não. No Cabral Moncada já comprei. A Vieira da Silva comprei-a lá. Também 
comprei num que se chamava Aqueduto, mas comprei sobretudo em leiloeiras aqui do 
Porto. Estou mais perto. E também comprei a particulares. 
 
- Já agora..? 
- Quais são? São Domingos, Porto Antigo, lá mais na Foz a Corte Real. 
 
- A Corte Real também costuma ter? 
- Também tem. O José Rodrigues comprei lá. Está a ver, vou-me lembrando 
assim dos nomes. O José Rodrigues por acaso está no meu quarto. (risos) Cristina 
Valadas também comprei lá, aquela fase das histórias dos infantis. Gosto 
particularmente. Lembrei-me agora de outro artista que também tenho e que é o… É o 
que faz aquelas crianças com a cara gorducha e cabelos aos caracóis. 
 
- Quem? Não estou a ver quem é. 
- Albino Moura. Não é vanguardista. É uma coisa, digamos, mais comercial. 
Naquela altura entusiasmei-me… Estava indeciso e acabei por comprar quatro. (risos) 
 
- Queria perguntar: o que é que o move nessa compra? É mais a paixão ou 
investimento? 
- É paixão, embora também pense no investimento. Mas já comprei algumas 
peças caras por paixão. O Pomar, por exemplo, foi um deles.  
 
- Foi num leilão? 
- Não, foi numa galeria. 
 
- Mas, portanto o coleccionador às vezes tem aquela situação de impulso, de 
comprar por impulso. 
- Eu ter, tenho… 
 
- Mas depois controla-se? 
- Eu sou um bocado compulsivo no que diz respeita a compras. Outro que 
também tenho e que acabei por comprar cinco, foram os Cutileiros. Estava indeciso e 
comprei-os todos. 
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- Mas cinco esculturas? 
- Não, desenhos. Com as esculturas também me aconteceu o mesmo. Uma vez 
comprei três. Também estava indeciso. “Levo as três”. Do Cutileiro. A de que eu 
gostava mais, na altura da compra, acabei por oferecer ao meu irmão. Comprei-as 
mesmo no atelier dele. Quando cheguei a casa, pousei-as e a última que escolhi tornou-
se na minha paixão e é essa que ainda tenho. A terceira tem-na uma amiga minha que 
gostava muito dela e eu vendi-lha. E há peças que eu comprei porque na altura gostei, 
mas agora já não me dizem grande coisa. Já tenho vendido algumas e passo a vida a 
dizer: “eu tenho de organizar aquilo. Pendurar nas paredes e depois do que sobrar vou 
vender metade”. Porque é um grande disparate ter as peças arquivadas e depois 
estragam-se, ganham fungos… e isso tudo. Aliás, tenho agora dois quadros para 
recuperar que “apanharam” fungos. 
 
- Por causa da humidade. 
- Mas, por acaso, até estavam na parede. Mas por qualquer motivo apanharam 
humidade.  
- Diga-me uma coisa: e ateliers de artistas, costuma frequentar? Costuma 
comprar em atelier ou não? 
- Já comprei. Já visitei, mas digamos que não tenho uma regularidade nesse 
aspecto. Não frequento assiduamente. A Armanda Passos visitava mais. Agora ela está 
com um problema de saúde, mas nessa altura frequentava o atelier com uma 
regularidade bastante grande, para não dizer intensa. Eu estive algum tempo em Évora, 
ainda fui algumas vezes ao atelier do João Cutileiro, porque o senhor é adorável e eu 
gostava muito dele e ia sempre visitá-lo e conversar um bocadinho com ele. Depois 
disso, tenho mais um ou dois artistas mas, digamos que não é uma coisa regular. 
Quando vou a Lisboa, tenho lá aquele amigo que já falei, (o Saulo Araújo) muitas vezes 
vou a casa dele. Agora ele tem um atelier, e vou lá ver o que ele está a fazer, mas... 
 
- Mas mais aquisições em galerias e leilões do que propriamente em ateliers, não 
é? 
- Sim, sim. 
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- Uma das perguntas que lhe queria fazer era se tem relações de amizade com os 
artistas que adquire ? 
- Com alguns tenho. Por exemplo, o Malangatana, que entretanto já faleceu, e 
eu sou amigo e colega da filha e dava-me bem com ele. Aliás tenho dois livros em que 
ele fez um desenho num e noutrouma tinta-da-china e me ofereceu com dedicatória e 
tudo. Da Armanda Passos era muito amigo, aliás continuo a ser muito amigo. Em 
Lisboa tenho o Saulo Araújo (também tenho dois quadros dele) de quem sou igualmente 
grande amigo. Mas, sobretudo, não sou amigo dos pintores, mas das pessoas.  
E não digo que não, quando tenho oportunidade de ir ao atelier de um artista 
ou outro. Gosto de ir até por uma questão de curiosidade e de conhecimento… De 
aprender. 
 
- Exacto e já que estamos a falar dessa situação de relações com os artistas e 
com locais de aquisições, também lhe queria perguntar se alguma vez recorreu à opinião 
de críticos de arte, de advisers? 
- Uma ou outra vez. Eu frequento galerias e antiquários e conheço algumas 
pessoas. E em relação a algumas peças, já lhes perguntei a opinião. 
 
- Mas perguntou a quem? A algum crítico de arte? 
- Não, galeristas ou donos de antiquários: “um quadro assim- assim, o valor 
dele andará pelos…”. Mas abertamente e sem nada de subterfúgios: “vieram-me agora 
oferecer um quadro assim- assim. Desta fase, com estas medidas, nesta técnica e 
pediram-me tanto, acha que é barato? Acha que é caro?” 
 
- E acha que as pessoas são honestas nesse sentido? Mesmo sabendo que não 
está a comprar a elas? 
- Eu posso dizer-lhe que na grande maioria das vezes há uma relativa 
honestidade. Também, conhecendo-as. Eu já sei que algumas pessoas se me disserem 
“eu dava 10 mil”, é porque o quadro vale 15 ou 16 mil à vontade. Porque quando se 
contacta com uma pessoa, quando se compra, quando se vê os produtos que tem à 
venda, algumas pessoas, e estou a falar nomeadamente dos antiquários, que eu os vejo 
nos leilões a comprar e depois vejo as peças que compraram nesse leilão no seu 
antiquário. E o preço que elas marcam…. E recordo os comentários que fizeram 
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aquando da compra: “comprei esta peça cara.” Comprou essa peça por mil e 
considera cara e depois põe à venda por três mil. Existe ali um grau de… 
 
- De margem um bocado grande. 
- Não é? Se comprou caro, como é que põe à venda por três vezes mais? E vai-
se conhecendo as pessoas desta forma. Vai-se conhecendo-os um bocadinho. Como 
disse, há uma ou duas pessoas que se me disserem que a peça vale 2 mil, é porque ela 
vale 3 mil. Se for deles, vale sempre muito mais do que aquilo que os outros pedem por 
elas. Mas há outras pessoas que julgo serem correctas e honestas. 
 
- Mas nunca recorreu a críticos de arte? 
- Não. 
 
- Nem aquele tipo de artadvisers? 
- Não. Converso, como é o caso do Francisco. Quando soube o que ele fazia, 
perguntei-lhe algumas coisas, não lhe vou dizer que não o fiz. Um dia questionei-o 
sobre a Paula Rego. 
 
- Francisco? Ah, o meu co-orientador. 
- Exacto. 
 
- Nomeadamente Paula Rego…? 
- Conversávamos: “o que é que me diz de Paula Rego? Acha que está barato? 
Está caro? É uma boa aposta?”. Mas digamos que não era um aproveitar da situação, 
mas sim da mesma forma que às vezes me fazem perguntas da minha área profissional. 
Em termos de conversa. 
 
- É uma forma de partilhar conhecimentos. 
- Exacto. De crescer. Tenho um colega que tem uma colecção fabulosa. É 
complicado. E eu sei o que digo… Até já lhe comprei alguns quadros. Mas ele tem uma 
filosofia muito especial. Se lhe perguntar: “o que é que acha disto assim-assim?” E 
recordo-me perfeitamente de um dia em que lhe perguntei: “e o Lindström?”, em que 
me respondeu: “oh pá!, esse Lindström é uma porcaria!  Lindström não é para apostar. 
É do grupo Cobra e esses gajos já estão mais do que enterrados”. Estou a falar de uma 
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pessoa que vai às feiras propositadamente. Mete-se no avião, vai lá, fica uma noite. Vai 
num dia, compra duas ou três coisas e volta no outro. Portanto com um grande 
conhecimento sobre a matéria. Mas tem uma filosofia de - e era a isso que eu me 
referia anteriormente - “eu vendo tudo”. É tudo uma questão de preço. 
 
- É mais marchand, então? 
- É quase. Embora tenha uma colecção fabulosa. 
 
- Mas estamos a falar de uma colecção fabulosa de quantas peças? 
- Muitas. Centenas. Centenas e boas. Tapiés, Matisse, Andy Warhol. Mas por 
exemplo, o Andy Warhol já era. 
 
- Pois, mas é assim: quem tem uma colecção extremamente grande também pode 
dar-se ao luxo, digo eu, de poder vender algumas peças, para poder comprar outras. 
- Mas ele vende tudo. E até pede empréstimos para adquirir obras. 
 
- Eventualmente não terá peças que não vende? 
- Não. Pelo menos ele diz que vende tudo. Aliás diz, em tom de brincadeira, “eu 
vendo tudo menos a minha mulher e os meus filhos”. De resto, pelo que tenho 
percebido tem um bocadinho de tudo. Um dia pediu um empréstimo para comprar um 
quadro. Pediu o empréstimo ao banco e ficou a pagar 6% de juros ao ano, porque ele 
tinha feito um estudo e esse artista tinha subido, nos últimos dez anos, pelo menos 10% 
ao ano. 
 
- Contabiliza, não é? 
- Portanto, funciona nesse aspecto. Mas o que eu estava a falar, nos tais 
Lindstrom: “nah!, esses já estão mais do que enterrados”. E passado pouco tempo 
comprou três ou quatro. Portanto, ficamos a pensar: “ então como é?”. É negócio. E já 
aprendi isso. Mas de facto o que ele tem é muito bom. É capaz de ser a melhor colecção 
de um meu conhecido que eu já vi. 
 
- Também médico? Porque há muitos médicos que são coleccionadores. 
- Também. 
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- Não sei porquê, mas parece que há assim uma espécie de um link qualquer 
entre os médicos e arte, não é? 
- É verdade. Conheço também uns quantos colegas que têm algumas coisas 
muito interessantes. Mas nós aprendemos a filtrar as opiniões, não é verdade? 
 
- Claro. Uma colecção não é, digamos, uma coisa matemática, nem é uma 
ciência exacta. Também era isso que já agora gostava de lhe perguntar a colecção 
reflecte muito a personalidade do coleccionador? 
- Sim, sim. 
 
- Portanto, não sei se concorda com isso? 
- Concordo perfeitamente.  
 
- Até que ponto a colecção reflecte a sua personalidade, o seu «eu»? 
- O meu «eu»? Acho que reflecte, e julgo que posso usar a expressão, 
descaradamente. Porque eu não era capaz de comprar um quadro. Agora já é mais 
fácil, mas inicialmente era de todo incapaz. Se me estivessem quase a dar, mas se eu 
não gostasse, estava fora de questão. E agora, que tenho algum conhecimento… Por 
exemplo, o famoso Tapiés que eu recusei. Se fosse neste momento, eu comprava. 
Naquela altura para mim eram apenas uma data de riscos e não gostei. Mas realmente 
foi um disparate do ponto de vista artístico e financeiro, era um excelente investimento. 
Ou teria sido, porque estava muito barato. Mas, essencialmente, se eu não gostar, não 
compro. Portanto só compro coisas com que me identifico. Descaradamente é uma 
mostra do que eu sou. E o facto de ter linhas muito diferentes. 
 
- E de que forma o identifica? 
- Da forma que eu não consigo estar numa casa sem ter quadros à minha volta. 
Quadros e não só. A minha casa é uma casa que tem de ter quadros. E ponto final! 
Porque se os não tiver, não é a minha casa. Gosto muito de paredes brancas, mas 
depois entro numa dualidade de critério: adoro ver paredes brancas mas gosto de 
quadros nas paredes. Começo a pendura-los e dou por mim a pensar: “está a começar 
a desaparecer o branco”, não posso pôr os quadros. E esse é o meu dilema do que 
fazer. 
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- Também há hipótese sempre de fazer uma alternância, não é? Agora colocar 
uns, agora colocar outros... 
- Mas eu sou um bocadinho obsessivo com as marcas e com as sujidades. E as 
paredes são brancas e têm de estar brancas, imaculadas. Portanto se fosse a colocar 
um maior... 
 
- Tem todos colocados não? 
- Não tenho quase quadros nenhuns colocados. A maioria até tenho guardados. 
 
- Armazenados? 
- Exactamente, porque eu tenho imensa dificuldade em os colocar como já 
referi. 
 
- Pois porque é um dos problemas do coleccionismo, não é? É o armazenamento. 
- É. Tenho-os dentro dos armários e, os que não estão emoldurados e o suporte 
é papel, estão dentro de pastas. Estou sempre a dizer “tenho de os pôr na parede”, mas 
depois quando os coloco na parede tem de ser no sítio certo. Portanto, é um processo 
muito lento para mim. Enquanto há pessoas que pegam em meia dúzia de pregos e 
“pam! pam! pam”, estão os quadros todos na parede, eu ando com a régua quase ao 
milímetro, a tirar as medidas e acaba sempre por não bater certo com o que quero. 
Mas eu estou há cinco anos a morar nesta casa e ainda não tenho a casa pronta e só 
tenho meia dúzia de quadros ainda pendurados e meia dúzia deles estão no chão 
encostados às paredes. 
 
- Tenciona dar continuidade à colecção? 
- Sim. 
 
- Tem assim alguns artistas que tem em mira? Quer dizer, isto funciona assim: 
começa primeiro a namorar? 
- Sim, tenho. Tenho alguns autores de que gosto imenso, alguns que se calhar é 
um bocadinho utópico. Mas já falei de quase todos. Lindstrom, gosto imenso. 
 
- Portanto, isso já não é arte portuguesa? 
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- Não. Mas eu sempre gostei de Lindstrom. Agora a fase de Lindstrom que eu 
mais gosto é aquela que tem muita matéria, tem muita espessura de pasta de tinta e é 
difícil de se encontrar ou são muito caros, pelo que me tenho apercebido. Gostaria 
imenso de ter uma Paula Rego. Mas achei que estavam a preços quase proibitivos e é 
mais complicado. Gostava de ter uma Paula Rego, gostava imenso de ter um Lanhas. 
Quando o senhor faleceu eu fiquei muito triste. E se não comprei até então, agora vai 
ser muito mais complicado. Mas não tenho propriamente um fio condutor como eu sei 
que algumas pessoas têm. Ok, eu gosto de figurativos. 
 
- A sua colecção tem vários trabalhos do mesmo artista ou nunca duplica um 
artista? 
- Não, tenho vários de vários. Do mesmo artista. Tenho.  
 
- Quantas obras é que repete de um mesmo artista? 
- Não sei. 
 
- Não? Mas repete? 
- Tenho a certeza absoluta que de quem tenho mais é da Armanda Passos, mas 
isso dado o nosso grau de amizade. Tenho alguns trabalhos que foi ela que me ofereceu 
e portanto são invendáveis, nunca os irei vender. E como frequentava o atelier, de vez 
em quando chegava lá e dizia “este é meu” (risos). 
 
- E ficava com ele? 
- Sim, quando ela mos vendia (risos) No caso da Armanda, e como eu conheço 
muito bem a sua obra, sei que tenho quadros de algumas fases. Há outras fases que eu 
gostaria de ter mas, do ponto de vista económico tento ser ponderado. Não se pode 
comprar tudo. E depois, sou-lhe muito sincero, cheguei a um ponto em que havia 
amigos que entravam em minha casa e já me gozavam. Perguntavam se eu estava a 
fazer um museu da Armanda Passos. Porque esta casa é um bocadinho maior, mas a 
anterior tinha noventa metros quadrados e portanto era fácil: bastava ter meia dúzia de 
quadros na parede de Armanda Passos e as pessoas só viam Armanda Passos em tudo 
o que era sítio. E havia tantos outros artistas de que gostava de ter uma obra deles. 
 
- Para que é que estou a repetir sempre a mesma, não é? 
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- Pois. Eu, mesmo que apenas tivesse um quadro de cada técnica ou de cada 
fase da Armanda Passos, já seriam muitos. E há técnicas e fases que tenho mais do que 
um. Mais aquelas aguadas e outros trabalhos menores. E há outro. Eu quase não 
resisto aos Cruzeiro Seixas. Eu gosto muito de Cruzeiro Seixas. 
 
- É uma pessoa muito interessante é. Mas estava a dizer-me o Cruzeiro... 
- Ah, porque também tenho uma série deles. E como sou um bocadinho 
compulsivo. Quase tudo o que vejo dele gosto. 
 
- Exacto. Então gosta do surrealismo? 
- Gosto. Gosto muito de Surrealismo. Surrealistas, tirando o Cruzeiro Seixas, há 
agora um Alfredo Luz. Tenho um óleo dele. 
 
- Dos surrealistas portugueses, tem mais algum? 
- Não. Só tenho Cruzeiro Seixas e este que é surrealista, não deixa de o ser, mas 
não é da escola dos famosos surrealistas. Mas a pintura dele é surrealista, 
completamente. 
 
- Mas portanto, agora as suas próximas aquisições estariam mais vocacionadas 
para uma arte um bocado mais...? 
- Mais abstracta? Se calhar. 
 
- Paula Rego, não? 
- Não, Paula Rego não tenho. Paula Rego é um bocadinho …um fetiche! 
Eu gosto imenso dela. 
 
- Também é outra pergunta que eu lhe iria fazer: agora, eu ia pegar na palavra 
investimento, considera que foi um bom investimento a sua colecção? A colecção ou o 
seu conjunto de aquisições? Neste momento esse conjunto de aquisições já são capazes 
de ser uma colecção, não é? 
- Pois não sei. Não tenho aquilo que eu entendo como colecção, com uma 
perspectiva de colecção. Eu diria que coleccionaria arte se tivesse uma linha 
condutora, artistas desta escola ou desta geração... 
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- É, digamos, a expressão de alguém que tem prazer e tem paixão e que portanto, 
tem um caminho. Mas que esse caminho não é um caminho único e pode não ser um 
caminho e até nem deve ser um caminho pré-estabelecido. É um caminho que se vai 
criando. Quase como o caminho da vida. 
- Por isso é que eu digo “segundo o meu conceito de colecionismo”. Mas posso 
estar completamente errado. Sim, sim, aliás o Pedro Cabrita Reis, ele é um pintor... 
 
- O Pedro Cabrita Reis é um coleccionador também. 
- Sim, sim, eu já sabia, porque deu uma reportagem sobre ele na televisão e 
falaram disso. Mas esse quadro, aquele com que eu não fiquei, na altura o leiloeiro 
disse-me: “olhe que nunca ficaria com ele, porque isto foi para um coleccionador de 
Lisboa em que todos os quadros que estavam para licitar em exposição, eram todos 
para ele porque eram imprescindíveis na sua colecção... Qualquer que fosse o preço”. 
Por isso eu nunca ficaria com aquele quadro. 
 
- Isso foi há pouco tempo? 
- Foi há pouco tempo. E muitas vezes quando vejo os quadros nestes leilões e 
tenho tempo, vou pesquisar na internet. Por exemplo: o Gerardo Burmester, a preto e 
branco, descobri que tinha ido a leilão em Lisboa no Correio Velho. E o preço estava a 
um quarto do valor base de Lisboa. 
 
- Claro. Mas considera ter sido um bom investimento? 
- Grosso modo, sim.  
 
- No global. Tem valorizado aquilo que tem comprado? 
- Eu posso dizer que o José de Guimarães que comprei, se o fosse a vender 
agora, compensava, entre aspas, os prejuízos que teria nos outros se tivesse que os 
vender. 
 
- Comprou José de Guimarães há quanto tempo? 
- Há já uns…Não lhe posso precisar, mas se calhar uns 7, 8 anos. 
 
- Subiu assim tanto? 
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- Sobretudo porque, eu tenho quatro e dois deles eram de pessoas que estavam 
muito aflitas para vender e venderam barato. 
 
- Sim, sobre esse aspecto foi um bom negócio, não é? 
- O Domingos Pinho também. Eu nunca contava ficar com ele. Quando o 
rematei, fiquei até “aparvalhado”, porque sempre que via um Domingos Pinho ficava 
atento aos preços. Eu vi, há muitos anos, numa loja de tecidos que havia no Chiado. 
Tinha lá um óleo na montra...fabuloso! 
 
- Ele tinha umas coisas de há já muitos anos atrás? Que eram coisas 
interessantes, depois acabei por lhe perder um bocado o rasto.  
- Ele mudou. 
 
- Aquelas coisas hiper-realistas... 
- Eram dessas Eram uns tecidos. É dessa fase dos tecidos. E portanto, andava 
muito em cima dos preços e quando vi aquele a um quarto do preço do que seria 
normal: “eu vou lá, mas isto vai disparar”. E foi um leilão onde saíram “Paulas 
Regos”… Saíram coisas muito caras e acabei por ficar com ele a um preço que nunca 
imaginei. Ao segundo lance. Eu dei o primeiro, uma pessoa cobriu, dei outro e 
desistiram. Como é que uma pessoa dá um lance e desiste, numa peça daquelas? 
 
- Aqui no Porto?  
- Sim. 
 
- Costuma fazer isso presencialmente ou por telefone? 
- Das duas maneiras, mas quando quero mesmo uma peça, vou lá. Porque já 
não é a primeira vez que perco uma peça por um lance, por não estar presente. Ou 
porque deixei uma ordem de compra e, se calhar, se lá estivesse cobria. Embora não 
seja das pessoas que vão para lá e perdem a cabeça. Tenho mais ou menos um limite. 
Mas já não é a primeira vez que eu olho para a peça e digo: “ah, gosto muito!”, e vai 
mais um ou outro em relação ao limite que eu tinha. Lembro-me de um, aqui há uns 
tempos, com um Barceló muito bonito. Preto. Gosto muito dos quadros preto do 
Barceló. Era um óleo lindo de morrer, estava emoldurado com uma montagem sublime 
e eu fui até um determinado preço. O leiloeiro era fraco, estávamos quatro pessoas no 
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leilão. Duas delas falavam acerca dos prédios que tinham comprado no dia anterior. 
Ao se questionarem sobre o que tinham ido fazer ao leilão, um deles disse que tinha lá 
ido por causa de um quadro pequenino que estava numa determinada parede. E eu 
pensei: “pronto, estou tramado!”. Era o Barceló. Ele licitou, eu cobri e assim até que o 
senhor parou. E o leiloeiro em vez de fechar, esteve dez vezes: “ninguém dá mais? Vá 
buscar o quadro, mostre às pessoas!” E o senhor deve ter chegado àquele ponto em 
que pensou: “não, realmente o quadro é muito bonito e eu quero o quadro. Para mim 
tanto me vale dar mil, como 10 mil, como 100 mil euros, eu posso, quero o quadro e 
vou tê-lo”. Ele parou, eu cobri, depois o senhor fez ali um compasso grande. E depois 
quando me cobriu, aquilo foi “tac, tac, tac”. E ele estava com a raquete sempre no ar, 
portanto nitidamente iria ficar com o quadro. E eu tive muita pena. O quadro era muito 
bonito. 
 
- É, Barceló é um artista interessante. 
- Era uma obra forte. E foi dos quadros que fiquei com pena por não o ter 
comprado porque era muito bonito. Lindíssimo. 
 
- Claro. Isto é a última pergunta: que conselhos daria a um jovem coleccionador? 
- Estudar, estudar, estudar, estudar, estudar. Visitar muitos museus, ler, visitar 
galerias, ir a leilões. Há peças que nunca chegam aos leilões, nós sabemos. E, 
portanto, quem as quiser ter, terá de ir às galerias, onde elas estão, e pagá-las. Mas, 
muitas vezes, também se vêm peças em galerias a preços completamente disparatados. 
E depois, quando se chega a um leilão e se vêm peças perfeitamente sobreponíveis e a 
um décimo do preço, não é? E no fundo, acho que tudo depende do dinheiro que a 
pessoa tem. Mas quem trabalha para comprar as coisas, estar a comprar uma peça e 
depois dizer: “paguei uma fortuna e, se precisar, nunca na vida vou conseguir vender 
isto porque jamais me vão dar este valor”, acho que é um bocadinho exagerado. 
Apostar, às vezes, é como comprar uma lotaria, tanto pode sair bem como pode sair 
mal. Se sair mal a perda também não é muito grande. Mas sobretudo acho que é: 
estudar, estudar, estudar. Em todos os campos, porque ao longo destes anitos em que 
ando por estes meios também me têm aparecido alguns vigaristas. E tenho perdido 
grandes oportunidades. Lembro-me de uma vez em que me trouxeram uns Sónia 
Delaunay  que tinha sido um negócio fabuloso e um deles era um quadro que tinha 
estado na Exposição de Paris, todo catalogado. Mas faltava-lhe uma «lasquinha» e eu 
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não o comprei por isso. Pensei: “não, quadro com defeitos, não compro”. E depois 
descobri que aquilo se restaurava por 500 euros e ainda por cima era no meio de um 
triangulo… 
 
- Claro e ficava com uma obra importantíssima... 
- Era fabuloso! Estava muitíssimo barato. E passado um bocado de tempo (que 
perdi a fazer uns telefonemas a perguntar a algumas pessoas, que conhecia, qual a sua 
opinião acerca do negócio) quando voltei a telefonar para dizer: “eu fico com os 
quadros”, a resposta foi: “tarde demais, já foram vendidos”. Portanto, há muitas 
coisas que tem de se fazer na hora. Porque se se faz compassos de espera,  perde a 
oportunidade. Outras vezes, convém fazer compassos de espera para não comprar gato 
por lebre ou pagar uma fortuna por uma coisa que não vale isso. E no mercado da arte 
quer uma coisa quer outra acontece. Pelo menos, a mim tem-me acontecido. 
 
Só uma outra coisa que tinha-me escapado. Acha que o coleccionador terá 
alguma função social, alguma responsabilidade social, em termos de divulgação de 
cultura? Eu estou a referir-me em dar visibilidade à colecção, por exemplo. Qual é a sua 
visão sobre isso? 
- A minha visão, do ponto de vista social, é que ao comprar uma obra, de um 
modo directo ou indirecto, se está a contribuir para o crescimento do artista. Porque se 
as pessoas não comprassem, os artistas não venderiam e não poderiam sobreviver. Em 
termos de mostrar, nunca senti a necessidade de esconder mas também nunca senti a 
necessidade de mostrar. Se me pergunta se um dia porventura me pedissem uma peça 
para uma exposição, eu não me importaria. Eu sou muito apegado às minhas coisas, 
mas com os devidos cuidados. Acho que é um pouco uma obrigação que cada um de 
nós tem. Nunca poria lá o meu nome. É uma questão de exposição pessoal que não 
gosto. Sei que há pessoas que deliram com isso mas eu não gosto. Tenho o que tenho, 
estou aqui porque o Francisco me falou e me disse: “não sai nomes de nada. É uma 
coisa, digamos, muito informal, pessoal e privada”.  
 
- Porque às vezes colecção também é um ponto de orgulho da pessoa. 
- Eu tenho. Eu tenho. Posso dizer, por exemplo, que do ponto de vista 
profissional até me seria muito conveniente fazer uma reportagem em minha casa para 
sair nas revistas. E já tive a possibilidade de o fazer, gratuitamente, porque já me 
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contactaram várias vezes nesse sentido. Mas respondo sempre que não, porque a minha 
casa é para receber quem eu quero e não para Portugal inteiro entrar por ela adentro. 
 
- Estou a falar a nível cultural, de expor. Suponhamos que continuava a fazer a 
sua colecção e que lhe pediam para expor a sua colecção num museu, numa instituição, 
percebe? De que forma isso poderia estimular outras pessoas.  
- Mas isso é obrigatório, não é? Não podemos viver neste mundo num acto de 
egoísmo e egocentrismo. 
 
- É nesse sentido que lhe estou a falar 
- Isso é uma obrigação. Porque senão, repare: se todas as pessoas que 
compram arte, a guardassem em casa no cofre e não deixassem ninguém ver… Eu até 
guardo, mas de vez em quando chego a casa, dá-me um vipe e tiro tudo para fora e 
espalho pela sala. E tenho dois ou três dias aquilo tudo encostado às paredes no chão. 
E então sento-me no sofá a olhar para eles e estou deliciado! E guardo-os de novo. 
Mas, também sei que há pessoas que compram e “é para eu ver e ninguém mais vê”. 
Mas isso é um acto egoísta e que não ajuda nem a arte nem ninguém. Repare: eu só 
consegui chegar onde cheguei, do ponto de vista do conhecimento artístico, porque vi a 
obra dos artistas. Porque a vi nas galerias, nas revistas, nos leilões, nas exposições. 
Imagine: Cruzeiro Seixas. Toda a gente que tinha obra sua, tinha-a comprado 
directamente ao artista e guardava-a em casa. Ninguém conhecia o Cruzeiro Seixas e 
portanto podia aparecer-me à frente um Cruzeiro Seixas, eu olhava e até poderia dizer 
“ah, é muito bonito”, mas quando me pedissem um dado preço por um quadro, e que se 
calhar até era muito barato...  
 
- Mas para isso existem as galerias e todo aquele processo de divulgação e etc. 
- Mas eu acho que isso é um processo que deve ser universal. É uma obrigação 
de todos.  
 
- A minha ideia era se achava que o coleccionador também tinha, digamos, essa 
função de divulgação. 
- Sem dúvida. Sem dúvida alguma. Como já disse, é uma obrigação. E há 
pessoas que já compraram algumas peças, que convivem com elas diariamente agora 
em sua casa, e que esse facto se deveu, um bocadinho, ao contágio deste meu 
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entusiasmo. No Serviço de Urgência, quando estávamos ali fechados 24 horas, 
falávamos de muita coisa. E, por vezes, eu comentava, entusiasmado, que tinha 
comprado isto ou aquilo. E aconteceu de, um ou outro, me ter pedido ajuda para 
adquirir uma peça, o que me deixa muito feliz. E, actualmente, até nos encontramos nas 
inaugurações das exposições ou nos leilões e trocamos opiniões, o que é muito 
agradável. 
 
(Entrevista realizada em Janeiro de 2012 no Porto) 
 
5.5. “Coleccionador A” 
 
- Iniciou a colecção há cerca de três décadas. A partir de que momento se 
considerou coleccionador? 
- Comecei há ligeiramente mais de três décadas.O momento em que me 
considerei coleccionador foi há pouco tempo, no momento em que começou a haver 
mais compradores do que coleccionadores.Talvez há meia dúzia de anos. Por estar há 
vinte e muitos anos a comprar, andava por galerias, por feiras, contactava com 
artistas, galeristas, críticos de arte, era um meio muito pequeno e de repente houve uma 
grande explosão das feiras de arte. 
 
- Estamos a falar dos anos 80. Houve uma grande expansão de arte, do mercado, 
do eclodir de manifestações artísticas, de artistas, de galerias, de feiras. 
- Sim.Na altura eu ia mais ou menos a trêsfeiras todos os anos: a Londres - vivia 
lá - no Olympia em Kensington, a Fiac em Paris, que já não vou há muitos anos e a 
Arco em Madrid, onde iam muitas pessoas daqui. Não necessariamente às três, não 
necessariamente todos os anos, mas ia. 
 
- Ainda continua a frequentar essas feiras? 
- ÀFiac não vou há muitos anos; Londres fui este ano, mas já não é o que era. A 
Fiac tem vindo a melhorar, segundo tenho ouvido. Agora há feiras em todo o lado… 
 
- Na sua opinião, as feiras são decisivas para o mercado, para o desenvolvimento 
de coleccionadores, para oportunidades de se conseguirem peças interessantes a preços 
interessantes? 
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- Estão muitas coisas misturadas.Peças interessantes a preços interessantes, 
acho que nem por isso.Inicialmente, estas grandes foram nos primeiros anos depois da 
minha ideia.Mas eu sou um bocado um outsider. As galerias tentam pôr as peças que 
mais lhes interessa vender, o que é comercialmente melhor para eles e para os 
artistastambém. Por parte do coleccionador, acho que o importante é ver arte de todo o 
mundo e que se vê em dois dias, senão é muito difícil de poder ver. Eu como 
coleccionador, já comprei coisas em feiras de arte, mas nunca vou à procura de nada 
porque nunca sei o que lá vai estar.Quando muito, sabe-se os artistas que vão estar e 
normalmente as galerias levam coisas que acham importantes.Mas para mim não tem 
sido um local privilegiado de aquisição. 
- Qual é para si um local privilegiado de aquisição? Galerias, leilões, ateliers dos 
artistas? 
- Eu gosto de ir aos ateliers dos artistas e do convívio com os artistas.Mas acho 
que é tudo importante.Já tive boas oportunidades de compras em leilões, também já fiz 
asneiras outras vezes, aquelas em que não se quer largar.Agora não estou arrependido, 
se calhar paguei caro, mas não estou arrependido… Mas nos leilões há boas 
oportunidades. Achoque tudo é importante, galerias também, ás vezes vou aos ateliers 
dos artistas com os galeristas que também os conhecem.  
O que eu sinto nos últimos anos é que vão uma data de coleccionadores de 
países diferentes e de cidades diferentes dentro do mesmo país.Não será o nosso caso, 
porque somos pequenos em Portugal, poucos coleccionadores, infelizmente.E isso 
ajuda bastante quando não se tem outra forma de chegar: o estar organizado e visitar 
colecções importantes, em Madrid, ou em S.Paulo, ou em Miami. Nunca fui a Miami à 
feira por exemplo, mas acho que é muito boa.Isso é importante para os coleccionistas, 
verem coisas, estar a par... 
- Como é que encara a posição das galerias em relação à divulgação dos 
trabalhos dos artistas? 
- Falou há pouco dos leilões que são importantes.Por exemplo, quando um 
coleccionador precisa de vender, quando alguém tem coisas que não quer ou não gosta, 
ou por heranças ou o que seja. Mas às vezes há boas oportunidades para os 
coleccionadores em leilões, porque aparecem coisas que estão fora do mercado, até 
porque são coisas antigas, de artistas que já não circulam nas galerias e é uma 
oportunidade de os coleccionadores irem lá. 
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Agora, acho que todo o circuito é necessário, é necessário o artista para criar a 
obra, mas o artista sem coleccionadores também não vive, porque é preciso quem 
compre.E a meio estão os galeristas 
 
- Fazem essa ponte… 
- É. Basicamente os três e depois os museus também dão uma ajuda… 
 
- Validam. Mas em relação aos leilões, há uma situação que também me 
interessa falar, que é a situação do impulso. Quando aparece uma peça que o 
coleccionador acha que é importante, há uma atracção, um impulso para comprar.Até 
que ponto é o racional ou a paixão, qual é o equilíbrio entre as duas? 
- Dentro do budget de cada um.Se há uma peça de um artista que eu quero 
muito e não há, não se encontra em galerias - já me aconteceu isso duas ou três vezes - 
se calhar exagerei, comprei mais caro.Aí há aquela parte emocional, irracional.Sabe 
que está a pagar um bocado mais, mas é aquilo, na altura é ao vivo, tem despique de 
alguém, as vezes até ao telefone e não sabe quem está do lado de lá... Por outro lado, 
há muito boas oportunidades.Muitas vezes vão a leilão coisas que gosto e que me 
podem interessar e que vão com os preços bastante abaixo.Isso aí normalmente é o 
limite e chega àquele preço, sobe, sobe e pára com a minha licitação. 
 
- Normalmente há um limite de bom senso. 
- Normalmente ponho, mas já ultrapassei meia dúzia de vezes. 
 
- Estamos a falar aqui de leiloeiras como a Sala Branca, o Palácio do Correio 
Velho. 
- Já comprei aqui em todas: Cabral Moncada, Correio Velho, para além da Sala 
Branca, Leiria e Nascimento, que já não está tão activa, mas esteve.E ainda mais duas 
ou três. 
 
- Concorda com a afirmação de que o coleccionismo não é uma mera 
acumulação de trabalhos com cotação estabelecida no mercado, mas um diálogo social 
que implica algum risco e perícia por parte do coleccionador? 
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- O único risco que eu corro é ter uma peça e ao fim de algum tempo ver que me 
chateia olhar para ela e que já não tiro nada dela, porque eu nunca faço em termos de 
valorização, 
 
- Não compra por investimento. 
- Não, nunca.  
 
- Compra porque gosta e depois tentas aliar... 
- À minha lógica.Eu não faço uma colecção para avalizar nada, porque há bons 
museus e há maus museus, mas avalizam um bocadinho conforme as pessoas que lá 
estão e compram. Acho que há muitos museus em que os donos ou a administração não 
comprariam aquilo que os directores compram. E se calhar hoje está um director que 
quase tudo o que compra eu gosto, mas amanhã vem outro que se calhar já não se 
gosta tanto. E se se vai a um museu para avalizar as colecções, que museu? Ao Moma? 
Que a colecção é bem diferente de Serralves, ou que é diferente do Pompidou, ou do 
Macro ou do Rainha Sofia... Começa a ser complicado.Porque se virmos as colecções 
do norte da Europa, são bem diferentes do resto. 
 
- Tem a ver com o próprio país, embora haja um consenso a nível internacional 
de determinados artistas, pelo menos. Depois, numa outra esfera, há aquela faixa de 
artistas que oscilam entre determinados circuitos. 
- Eu gosto muito de música, sempre comprei muito, mas não ponho 
necessariamente o lado A da faixa 1. Não necessariamente os mais comerciais.Em 
relação aos artistas, não vou ao top 50 que tem subido nos leilões, não faço um gráfico 
como quem compra petróleo, ou ouro, ou moedas, para acertar nos 100.Há muitos 
dentro dos 100 que eu não gosto, ou que não me interessa assim tanto e há muitos que 
não estão lá mas que eu gosto muito. 
 
- Qual é a lógica da sua colecção? Temvindo a desenvolver alguma lógica, 
algum tema/médium preferencial? 
- O ser, a certa altura, artistas portugueses e brasileiros contemporâneos. Estou 
sempre a conhecer novos jovens artistas em que ouvia nomes e nunca conhecia.Começo 
a ver e a comprar livros e a ver o que é que eles fizeram e onde fizeram, o que pensam, 
o que escrevem e o que escrevem sobre eles.São artistas que acho fantásticos. 
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- E qual é o meio preferencial?Pintura? 
- Tenho mais pintura, alguma escultura, arte conceptual - acho que se chama 
assim. 
 
- Recorres com alguma frequência a opiniões de críticos de arte, advisers? 
- Falo muito com eles sobre isso.E é um ponto que é engraçado, ver como é que 
falando com eles… Eu concordo contigo, há certos pintores que são inquestionáveis, 
que são bons para a grande maioria.Mas para muitos, a obra deles não interessa tanto, 
para outros acham fundamental. Com certeza que há nomes que é impossível 
contornar: Amadeo, Vieira, Dacosta, Álvaro Lapa.Mas se calhar há quem não goste de 
Alvaro Lapa, não sei.. 
 
- E em relação ao número de obras que tens? 
- É difícil dizer.Tenho uns papelinhos pequenos que se mandar emoldurar e 
puser na parede… Há coisas que não é pelo tamanho.Se considerar isso, então 
aumenta. 
 
- Também há várias maneiras de fazer uma colecção, há coleccionadores que 
coleccionam várias obras do mesmo artista e há outros que têm uma lógica diferente. 
- Acontece-me isso, mas acho que isso se vai depurando com o nosso 
crescimento. Inicialmente comecei a comprar coisas modernistas portuguesas.Comecei 
a coleccionar quando vivia em Londres. 
 
- Tens coisas de inícios do século XX? Amadeo, Eduardo Vianna? 
- Meia dúzia de coisas.Na altura comecei a comprar artistas que gostava para 
colocar na parede:Não para dar com as cortinas ou com os sofás.Tinha um espaço 
vazio e comprava uma coisa a pensar nesse sítio.Só tinha este sítio, não comprava uma 
coisa maior, porque se não desse para pôr aqui, tinha que a guardar na garagem. 
Comprava uma que pudesse pôr no prego e a outra não poderia pôr naquele prego 
porque era grande demais.A certa altura, quando já não há mais sítios para pôr, acho 
que de certo modo há outra liberdade. 
 
- Comprar uma coisa condicionada pelo espaço,fica mais limitado. 
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- E aí vamos bater nas feiras.Há tantas feiras, tantas bienais.Os artistas têm que 
estar sempre inspirados porque são solicitados pelos galeristas e muitos artistas têm 
galerias em vários sítios, não é só cá na Europa, na América ou o que seja.Os artistas 
têm que ter obras adaptadas àquele espaço, não têm só que ter obras como têm que 
fazer obras que caibam exactamente naquele espaço. 
 
- Isso leva-me a uma outra questão que me interessa, que é o problema do 
armazenamento das obras. 
- Não tenho tantas coisas para armazenar.Tenho algumas coisas em Serralves, 
que às vezes compro se lhes interessa a eles para a colecção.Tenho-as lá em depósito. 
Se a pergunta é se tenciono um dia fazer qualquer coisa para as guardar? Não. Como é 
que se guarda? Numa garagem qualquer. 
 
- E vais alternando, vais mudando? Isso também é um dos prazeres de 
coleccionar... 
- Vou e ver as obras a viajar.Todo o processo de receber um pedido, de 
preencher, de ir buscar, de emprestar. 
 
- És solicitado? 
- Sou e tenho ido a sítios fantásticos, porque vou ver uma exposição, ou vai uma 
peça minha para lá. É bom viajar por isso, é um bom motivo. 
 
- Na tua opinião, até que ponto a colecção reflecte a personalidade do 
coleccionador? Consideras que pode ser um prolongamento da sua identidade ou do 
«eu»? 
- Não sei, talvez, não tinha pensado nisso... Eu tenho uma colecção muito virada 
para dentro, gosto de falar com ela e ver com pessoas que gostem disso.Nunca tive uma 
ambição de ter muitas peças e um dia abrir um museu. Acho que cada obra que eu 
tenho conta uma história para mim.Mas conta mesmo.Como é que eu lá cheguei, por 
exemplo. 
Comprei dois Areais há tempos.Eu descubro Areal com Álvaro Lapa, que diz 
que era um dos grandes pintores. Gosto muito de Álvaro Lapa que não é uma coisa 
muito fácil de se começar a gostar.Era muito amigo dele, sou amigo do Costa Pinheiro, 
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José Pedro Croft, gosto muito da obra dele, gosto muito dele como pessoa. Rui Chafes, 
sou muito amigo dele, é um grande artista. 
 
- Tens relações de amizade com os artistas que coleccionas? 
- Que colecciono e não só.Posso ter amigos que são artistas que não colecciono, 
posso ter artistas que não conheço… Também já me aconteceu duas ou três coisas que 
tinha vender porque conheci o artista e irritava-me tanto, que olhar para a peça 
lembrava-me da personagem.Tirei-a da parede e nunca mais a ia pôr.Para quê tê-la 
guardada?Vendi para comprar outras coisas. 
Uma colecção particular tem muito dos meus afectos.Não é a mesma coisa que 
comprar para um museu, se estivesse num comité, fizesse parte duma fundação ou dum 
museu.Há muitas coisas que eu tenho que não escolheria. 
 
- Vai seguindo um caminho, vai descobrindo. 
- Um mapeamento geográfico, se quiser.Sem nenhuma obrigação ou limite.O 
meu único limite é o dinheiro que eu posso ou não gastar. Isto é muito complexo, 
porque eu não acredito que se compre o que se gosta e o que se quer. Eu talvez goste 
muito dos artistas que tenho, porque senão não os tinha, mas não tenho Francis Bacon 
que gostaria, não tenho DonaldJudd que adoraria, não tenho DanFlavin.Gostava de ter 
uma instalação de DanFlavin, ou um CyTwombly de finais dos anos 50, ou Richter.Há 
tantos…Rothko. 
 
- Estamos a falar de arte internacional. 
- Estamos a falar de arte, estamos a falar de orçamentos. Também tenho coisas 
brasileiras.Adorava ter uma instalação de Oiticica no jardim, adorava ter um bicho 
grande da LygiaClark, uma sala inteira de Cildo Meireles que é para mim o grande 
artista brasileiro. 
 
- Mas em relação á arte portuguesa, tem tudo o que gostaria de ter? 
- Acho que sim.Não tenho nenhuma peça boa, monumental, do Amadeo. Mas em 
contrapartida tenho uma coisadele muito engraçada, que é um livro desenhado. 
 
- E em relação ao papel que o coleccionador de arte tem hoje em dia, em termos 
de difusão da cultura: como é que, na tua opinião, afecta a sociedade? 
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- O verdadeiro coleccionador, acho que sim.Porque quem passa muitos anos a 
coleccionar há-de ter coisas que serão com certeza interessantes para dar a conhecer 
aos outros.E acho que uma das obrigações do coleccionador é de ter as suas obras à 
disposição, seja das instituições ou da sociedade,no caso de serem pedidas para 
expor.Já basta haver grandes obras que estão nos museus, nas catacumbas e que nunca 
são vistas por ninguém.De certo modo é impossível mostrar tudo o que o Louvre tem, 
ou a Tate… 
 
- Tem que haver uma rotatividade. 
- Acho que se o coleccionador tem uma obra que é pedida para uma exposição 
temporária, não tem a obrigação, mas tem o dever de a emprestar.As pessoas têm o 
direito de a verem.A mim dá-me gozo isso. Acho que nunca conheci nenhum 
coleccionador que não lhe desse prazer mostrar. Mas aqui mais uma vez é preciso ver o 
que é coleccionador, comprador, ou o que é uma colecção.  
Por aquilo que eu às vezes leio nos jornais, por exemplo, poderá estar à venda a 
Colecção Ellipse, que é uma colecção de cuja grande parte das coisas eu gosto. 
 
- Era uma colecção muito especial. 
- Mas boa, com muito boas peças, de artistas que eu gosto muito. 
 
- Não eram conhecidos do grande público. 
- Do público português, eventualmente.Ou do grande público, porque se calhar 
era um bocadinho mais elitista, mas arte é elitista. 
 
- Tinha poucos artistas portugueses. 
- Tinha Rui Chafes, Cabrita, Julião, Francisco Tropa. Eu tenho isso como um 
bom exemplo de uma boa colecção de arte contemporânea, muito feita para um 
coleccionador com uma fundação ou um museu. Porque tinha lá muitas peças que 
tinham de ter um espaço próprio.Talvez uma grande casa possa ter uma ou duas 
peças.Tinha uma peça linda da Mona Hatoum. Mas é feita com o propósito não de 
conviver com as peças no dia-a-dia, que é o meu propósito.Mostrar ao público, para 
quem gostasse de arte.Reunia peças que não havia cá. Quem compra uma colecção já 
feita - porque pode passar o cheque do que seja - não se torna coleccionador de um dia 
para o outro só porque tem um número importante de peças em casa, ou num armazém. 
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- Sim, claro, um coleccionador é algo que se vai construindo. 
- Com os seus erros de colecção, julgado por terceiros.O falar e ser 
influenciado por muita gente diferente, como na minha colecção, por exemplo.Se 
fossem lá dez pessoas que percebem, haviam algumas peças comuns, uns gostavam de 
uma coisaoutros doutra, não há uma linha... 
 
- Fala com galeristas, com críticos de arte e isso ajuda-o na escolha. 
- Com artistas, com coleccionadores. Inicialmente, às vezes crio inseguranças 
quanto à peça ou quanto ao artista. Há muito bons curadores que uns gostam de uma 
coisa, outros não gostam desse artista... Claro que há alguns artistas que toda a gente 
tem que ser unânime.É impossível que alguém diga que não gosta de Amadeo, ou de 
Álvaro Lapa para não citar muitos mais 
 
- Mas a obra de arte é sempre algo de polémico. 
- Que é o interessante na arte também.E uma liberdade, porque eu não acho que 
haja uma regra, nem a regra do mercado.Nem o curador é um iluminado que só ele é 
que sabe.Eu acho que tem que ser respeitado o que o coleccionador quer. Pode achar 
que é uma má colecção, pode achar que não é uma colecção importante, pode ter lá os 
nomes todos e serem obras de terceira linha ou mal escolhidas. Recuecem anos, século 
XIX.Se calhar, se for ao Louvre ver a lista de obras que compraram nessa altura, a 
maior parte não está exposta. A minha pergunta é: daqui a cem anos, quais desses 
importantes vão estar à mostra e a ser redescobertos, continuam a reescrever ensaios 
sobre eles e a fazer exposições? Porque agora se calhar temos artistas que são 
indiscutíveis, os top 100.E há museus que desses top 100 têm vinte obras.Falta saber se 
desses top 100, os que estão nos top 50 se calhar vinte deles daqui a trinta anos 
continuam a ser muito mostrados nos museus e se calhar vinte um dia descem à 
catacumba e nunca mais saem. Mesmo cá em Portugal, vê exposições feitas em museus 
importantes nos anos 60, vê artistas que agora deixaram de ser importantes. 
 
- Porque a história se escreve cada vez com um recuo menor e isso faz com que 
haja esse tipo de situações, nomeadamente a história de arte. Nós hoje em dia temos 
colecções feitas de artistas quase emergentes, que não deixa de ser interessante.Eu acho 
que também é uma abordagem interessante do coleccionismo.Estou-me a lembrar, por 
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exemplo, da colecção da Fundação PLMJ, que é uma colecção de artistas 
emergentes.Do que eu conheço, gosto. 
- O bocado que eu conheço,gosto.Mas também tem coisas... 
 
- Que provavelmente não vão ficar.Há a situação do risco, que também não é 
uma situação muito interessante.É o apostar num artista, no que ele está a fazer no 
momento, sem haver um historial para trás que possa consolidar a situação dele em 
termos de ser um artista consagrado. 
- Entendo o que diz, mas eu vejo a situação do risco de duas formas: uma - e 
que ásvezes há exageros - é a do artista jovem. Porque expõe na PLMJ ou porque 
expõe em Serralves, aquelas coisas que eles fazem.Serralves tem o premio EDP de 
jovens artistas, o BES Photo também selecciona três.Muitos deles, porque expõe lá, há 
logo galerias, logo preços altos... Há esse risco.Depois podem continuar ou não.Muitos 
nem continuam, estão a acabar a universidade e se calhar depois nem vão ser artistas, 
porque não querem, ou não podem, porque não desenvolvem.Há o risco monetário de 
querer vender, no mínimo que valha aquilo que se pagou.  
Há outro risco, que eu às vezes corro - isso para mim é um risco anulável - é eu 
comprar uma coisa e viver com ela.Nesse risco eu estou muito pouco interessado.Que 
venham os historiadores de arte dizer que aquele artista é muito ou pouco importante. 
Eu prefiro ter uma coisa que eu olhe e goste sempre.E claro, se calhar já tenho uma 
sensação, já não é ao calhas, ao fim de trinta e dois anos a comprar. 
 
- Nunca comprar arte por investimento. 
- No meu caso não.Estou consciente que uma coisa é dar 500 euros, ou 50 
euros, ou o que quiser.Acho piada, gosto, levo.Valorizou ou não, é-me 
indiferente.Outra coisa é dar 5000 ou 10000 euros… Há peças que eu gosto e compro 
numa galeria e depois nunca encontro sítio para a pôr em casa.E aí, se eu puder vender 
a peça, tento vender a peça para comprar outra coisa que gosto mais.Não tenho porque 
aquele artista ou aquela fase é importante na minha colecção.Não sou fundação, não 
sou museu, não tenho obrigação nenhuma.  
Uma colecção que não tenha um curador, como eu não tenho, terá coisas boas, 
é muito mais personalizada.E terá coisas más como colecção.Porque é que eu tenho um 
naturalista com um contemporâneo?Mas admito todas as colecções.Quem quiser ter só 
vídeos, ou só coisas que têm a ver com arquitectura, como a grande colecção do Luís 
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Augusto Teixeira. Mas tem que ter uma grande disciplina que eu não tenho.E tem um 
curador e como colecção é muito mais que a minha, a minha tem um mapeamento 
diferente. 
 
- Quando não tem um curador a fazer isso por si é a sua escolha pessoal, a sua 
forma de abordar. Mas fazendo um balanço após estes trinta anos a coleccionar, 
considera ter sido um bom investimento? 
- Para mim, sem dúvida, porque tiro imenso gozo disso.Levou-me a sítios 
incríveis, levou-me a conhecimento de pessoas incríveis, umas de quem hoje em dia 
ainda sou muito amigo, levou-me a experiências incríveis.Para mim foi um investimento 
óptimo que fiz.Por acaso tenho duas filhas a trabalhar com isso, uma em S.Paulo e 
outra em Nova Iorque.E foram, se calhar, porque conviveram sempre com pessoas em 
casa. 
Normalmente, junto a um grande artista,compro um pacote de uma pessoa 
inteligente, intelectualmente evoluída e culta.Nunca conheci um grande artista que 
fosse burro, ignorante.Há uns mais chatosoutros menos chatos, uns difíceis... Era 
grande amigo do Mário Cesariny.Dou-me bem com eles, aprendo muito com muitos 
deles e não é só de arte. 
 
- Que conselhos daria a uma pessoa que começasse a coleccionar, a um jovem 
coleccionador? 
- Tentar ter um balanço entre a paixão e a razão, talvez.Hoje em dia é bem 
diferente de quando eu comecei, porque pode-se ter bastantes informações online, que é 
uma experiência completamente diferente da minha, de ter quer ir às feiras, de haver 
um contacto.Mas à realidade de hoje, o jovem coleccionista não tem obrigação de 
começar e acabar naquela linha, tem sempre tempo de mudar, tem que estar atento ao 
investimento, tentar ter-se uma segurança de quando compra peças de arte.Se quiser 
mudar de linha, ou fazer um upgrade, que possa no mínimo vender pelo preço que 
comprou, para que lhe sirva de moeda de troca.Ou, porque nunca se sabe o dia de 
amanhã, para que não seja dinheiro deitado fora. Tem que se estar um bocadinho 
atento para que não lhe impinjam nada.Às vezes vejo coisas incríveis em galerias que 
eu não percebo nada, mas aí está o gosto de cada um, que eu entendo. 
Não percebo, mas entendo como é que se dá 10.000 euros por um artista que 
nunca ouvi falar em Portugal, que nunca fez uma exposição, nunca teve um livro a não 
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ser naquela galeria e de repente essa pessoa que compra não consegue comprar uma 
coisa por metade do preço dum bom artista.Mas eu entendo isso, porque não gosto, 
olho para um quadro que parece branco e cinzento, até uma criança faz... 
 
- Acho que se tem de ter alguma educação em termos de história de arte para 
perceber. 
- Eventualmente.Depois há outra coisa: é importante ter contacto com uma obra 
de arte.Às vezes, há coisas de que se faz um pré-julgamento que não é igual. Estava a 
lembrar-me de Gustav Klimt eRothko.Eu cresci com Klimt, numa caixa de bombons 
eRothko era uma coisa…Se eu recuar vinte e tantos anos, penso: «porque é que eu 
tenho uma coisa toda em cor de laranja, toda preta?».E hoje em dia estou horas à 
frente de um Rothko. 
 
- Implica uma educação. 
- A partir de certa altura.Mas não para um jovem coleccionador.Pode 
aproveitar essas oportunidades. 
 
- Hoje em dia a arte está muito mais divulgada, faz parte do nosso dia-a-dia. Já 
me disseque só se considerou coleccionador há pouco tempo. 
- Sim, eu tinha consciência de que era coleccionador porque era coleccionador 
há muitos anos. Houve este volume de coleccionadores que nasceram de um ano para o 
outro, que eu nunca os vi.Nós cruzávamo-nos em galerias e museus há muito tempo, 
mas há muitas pessoas publicamente conhecidas com grandes colecções.Estou a falar a 
nível internacional e até mais.Eu nunca os vi nem nunca ouvi falar dos nomes deles. 
 
- Há pessoas que associam mais o coleccionismo a outro tipo de situações, 
prestígio social, uma certa ambição. 
- E também de investimento.Se calhar também são donos de galerias, de 
leiloeiras.Veio-me à cabeça as grandes colecções. Pinault, por exemplo, nunca ouvi 
falar dele a comprar coisas há 20 anos atrás. Ou jogadores de futebol que aparecem, 
ou de basquete.Porque é que eles são grandes coleccionadores e eu não? Só porque 
têm uma colecção que vale milhões e a minha não.Eu colecciono há muitos mais anos, 
conheço muitos mais artistas.Não sei os que eles conhecem, mas convivi de certeza 
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muito mais, há muito mais tempo do que eles.E outra coisa era a procura das coisas e 
outra coisa é ter aqui à porta mil artistas. 
 
- Isso já tem a ver com outro tipo de fenómenos: o dinheiro, o poder do capital. 
- Isso leva a coisas que não é fácil de discutir.Por exemplo, eu lembro-me que 
na altura gostei imenso das peças que vi do Damien Hirst.Era inovador. Uns quartos 
em vidro, com moscas e escamas desfeitas.Essa é a imagem que eu tenho da primeira 
peça que vi.Depois vieram os animais em formol e depois de repente desinteressei-me. 
 
(Entrevista realizada em Novembro de 2011) 
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6. Artistas 
 
6.1 Júlio Pomar 
 
- Foi juntamente com Vespeira, nos anos 40, um dos mais altos expoentes do 
neo-realismo português – vivia-se um clima de oposição ao regime vigente - e a arte 
servia como um meio de contestação social, uma forma de alerta à sociedade. 
Como é que sente a arte hoje? Ainda continua a ser uma forma de contestação e 
um alerta ao mundo em que vivemos? 
- Naturalmente que sim, eu acho que 
pintamos, desenhamos, escrevemos, somos levados 
a isso por um desajustamento, por uma vontade 
de... Eu não queria usar a palavra «compensação» 
porque não compensa coisa nenhuma, mas é uma 
maneira de conversar com o mundo e 
concretamente ou não a gente deixar sair o que 
pensa como se estivéssemos a falar com o 
interlocutor e pudéssemos abrir o coração, embora isso nesses anos se fizesse de uma 
maneira muito imediata e primária, era tudo extremamente - não diria simplificado 
porque era tudo muito complicado - haviam situações extremas havia um objectivo 
muito mais imediato. Era como se levássemos uma palmada e déssemos um berro, não 
pensamos duas vezes sai-nos o grito.  
 
- Foi no início da sua carreira influenciado pela obra do artista brasileiro 
Portinari e dos grandes muralistas mexicanos como Orozco, Rivera e Siqueiros. 
Considera Picasso um dos homens mais inteligentes do século XX e sente-se seduzido 
pelas Meninas de Velázquez. Com certeza tem também pintores de referência em 
Portugal com os quais se identificou mesmo que pontualmente, em determinadas fases 
do seu trabalho. Quais? 
- Evidentemente que nós não temos grandes valores que se possam comparar, 
temos que olhar para o lado para Espanha, para irmos buscar um Picasso, um Goya, 
um Velázquez. São vultos que não têm possibilidade de comparação com o produto 
nacional. Português que me tivesse influenciado verdadeiramente, penso que não. 
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- Ficou com esse registo, ou por outras palavras, tem trabalhos dos artistas que 
constituíram referências para si? 
- Evidentemente que nada se faz sozinho e eu 
tive em maior ou menor grau sempre um convívio 
com outros artistas, uma permuta de experiências 
embora o campo não fosse muito grande, nós aqui 
somos poucochinhos sempre... Nem sequer estou a 
falar em termos de mercado, somos meia dúzia de 
gatos. Então nesta história das artes hoje em dia é diferente, as gerações são mais 
abundantes, a prática da pintura, da escultura, das belas artes, não fica morta à 
nascença pelas famílias, hoje já é qualquer coisa que não é contrariado. Quando eu era 
menino e moço era diferente, as famílias desaprovavam vivamente qualquer tendência 
deste género, era entrar em guerra... Não era uma profissão honrosa. Na melhor das 
hipóteses, o recurso do professorado e portanto, o funcionalismo público, não era 
condição muito excitante para quem sonha ser artista.  
 
- Nos anos 50 os artistas queixavam-se que a dificuldade não estaria em expor 
mas em vender. No espaço de 50 anos assistiu-se a uma multiplicação do número de 
galerias, de coleccionadores, de marchands, e de feiras de arte. Enfim, do circuito 
comercial da arte. Qual a sua opinião em relação a esta evolução? 
- Não há comparação possível. Há 50 anos as galerias eram uns espaçozinhos 
que funcionavam ligados a livrarias, a casas de decoração que se tinha por graça, não 
constituía uma actividade honrosa nem rentável para um comerciante. É necessária 
esta evolução. 
 
- Também a partir de meados dos anos 50 a emigração dos artistas foi o facto 
mais relevante na arte portuguesa. Acha que hoje os artistas portugueses ainda sentem 
essa necessidade ou seja o que se faz lá fora é que vale a pena e é reconhecido? 
- Primeiro é muito mais fácil viajar hoje do que era nessa altura. Segundo, a 
informação é completamente diferente, as revistas, os livros, para não falar das 
internets. Nós hoje sabemos o que é que se passa em qualquer dos grandes centros do 
mundo, não há uma dificuldade excessiva como também não há uma dificuldade 
excessiva em viajar, coisa que não era comum na altura... O sonho de o jovem se 
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transplantar, de se radicar noutro meio… Eu quando saí já estava um bocadinho 
crescido, a geração dos pintores que se instalaram em Paris, o René Bertholo, o Jorge 
Martins, a Lurdes de Castro, o Costa Pinheiro que depois emigrou e passou para 
Munique, eles saíram no princípio da sua carreira, eu saí um 
bocadinho mais crescido, já fazia vida de pintor à escala 
nacional. Nós vemos sempre as coisas em pequenino, as razões 
foram diferentes e o compromisso era diferente. Curiosamente 
os meus amigos voltaram e eu continuo pé-cá-pé-lá, isto 
porque os meios mudaram, isto porque se talvez eu tivesse 
nascido em Trás-os-Montes talvez tivesse pensado em instalar-
me em Trás-os-Montes, mas não, nasci em Lisboa. E porque 
não Paris? Isto porque no meu tempo Paris era realmente - já não é, mas enfim - era 
tida como o sol desta constelação.  
 
- Considera a sua opção de viver em Paris uma mais-valia em termos de 
aprendizagem, contactos e experiência profissional? 
- Naturalmente, dá a impressão que todos os meus amigos, camaradas que 
viveram longamente lá fora beneficiaram com isso e que o trabalho seria 
completamente diferente senão tivessem saído.  
 
- No percurso da sua vida cultivou amizades com outros artistas, nomeadamente 
nos anos 40 formou o grupo dos Independentes com o Júlio Resende, o Nadir Afonso, o 
Fernando Lanhas e alguns arquitectos. À semelhança de outros movimentos que 
surgiram, vivia-se um clima de uma certa efervescência intelectual que se partilhava em 
conjunto. Considera que nos jovens de hoje ainda há lugar para esse espírito de grupo 
ou estaremos na era do individualismo? 
- Na altura não existia mercado, mesmo incipiente, donde a tentativa dos 
artistas terem iniciativas de exposições, de salões, o Salão dos Independentes, era o 
meio mais natural que eles tinham para tentar comunicar, não só entre si, como com o 
público. O fenómeno galeria não existia, o fenómeno feira não existia, eram coisas 
impensáveis. As circunstâncias mudaram radicalmente. Até porque a formação do 
grupo - como por exemplo os Independentes - nunca houve no Porto, haviam relações 
que eram pontuais numa determinada altura do ano, pelas mesmas razões que os 
artistas hoje não contactam, penso eu.  
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- A proximidade entre o coleccionador apaixonado e o artista é grande, ambos os 
conceitos estão intimamente ligados. Marcel Duchamp equacionou a simbiose das duas 
actividades inseparáveis de uma forma algo polémica: «metade da obra de arte é 
realizada pelo artista a outra metade é completada pelo coleccionador...», «o verdadeiro 
coleccionador é segundo a minha opinião, artista elevado ao quadrado, escolhe os seus 
quadros e coloca-os nas suas paredes: por outras palavras cria a sua própria colecção.» 
Quer comentar esta afirmação? 
- Eu penso que há uma diferença fundamental entre quem se arrisca produzindo, 
pintando e quem vai escolhendo aquilo que gosta. Eu penso que nesta história do bem 
pensar, não podemos ir atrás da imagem que parece perfeita, muitas vezes é uma 
comodidade e conduz a ideias muito falsas. Não estou nada de acordo. Isso é muito 
agradável para um coleccionador é muito flatteur, mas não corresponde à realidade. 
Claro que todo o artista tem qualquer coisa de coleccionador e toda a pessoa tem 
qualquer coisa de artista, uma pessoa que escolhe uma gravata ou um prato fá-lo em 
consequência de um gosto, mas daí entre escolher o prato e fazer o prato há uma 
grande diferença. 
 
- Também por sua vez, o artista é frequentemente coleccionador, utiliza os 
objectos da sua colecção como fontes de investigação e inspiração. Rembrandt reunia 
objectos do mundo animal e vegetal como matéria-prima na elaboração das suas obras, 
o pintor alemão Baselitz, esculturas africanas e desenhos maneiristas do século XVI.  
Nesse sentido considera-se coleccionador? 
- É flatteur e não é nada redutor para o artista dizer 
que nós não inventamos nada, vamos aproveitando aquilo 
que se encontra e que vem ter connosco. Não tenho o espírito 
de formação da colecção... Se encontro um objecto que me 
toca de maneira particular e tenho possibilidades para isso, 
posso tentar trazê-lo para casa, mas não no sentido de ir à 
procura de objectos da mesma natureza. Não, pessoalmente 
tenho alguns quadros, tenho meia dúzia de peças de arte 
africana, mas não me imagino coleccionador, nem sou.   
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 - Está representado em diversas colecções de arte privadas e institucionais. Qual a 
sua opinião sobre o coleccionismo de arte em Portugal? 
- Ao ponto de vista de colecções públicas, de uma maneira geral, tudo se passou 
e se continua a passar - oxalá que não se passasse assim - passou-se sempre numa 
escala muito tímida. Lembro-me de uma vez que estava em Amsterdão e o museu 
expunha as suas aquisições recentes e de cada artista havia, a 
média eram sete peças adquiridas. Aqui quando uma instituição 
compra um quadreco, já é uma festa e fica a falar disso durante 
anos, e se tem três ou quatro quadros de um artista, esse artista 
já é altamente invejado… Acho que é aquela falta de escala que 
é muito característica da vida portuguesa, qualquer coisa que 
se instalou, já lá dizia o outro senhor que depois de irmos à 
Índia ficamos sem trabalho...   
 
- Quer referir alguma colecção que considere em particular? 
- Eu não estou muito a par dessa movimentação, com franqueza. O meu 
conhecimento é ocasional. Sei que existem, sei que o panorama é completamente 
diferente do que era dantes, é muito positivo, mas não posso falar daquilo que não 
conheço, não sei. 
 
- A ARCO atribui todos os anos um prémio para o Coleccionismo corporativo e 
privado, tendo já sido atribuído a diversas entidades desde 1997, como por exemplo à 
Colecção Gulbenkian, à colecção Central Hispano, Testimoni La Caixa, à Colecção do 
BritishCouncil, e mais recentemente a Ann Lewis, uma coleccionadora privada. 
Acha que faria sentido a criação de um prémio para o coleccionismo de arte em 
Portugal?  
- Porque não? Não vejo razão para fazer oposição.  
 
- Os museus debatem-se hoje com o problema do armazenamento das obras, 
nomeadamente de determinado tipo de trabalhos como o vídeo e as instalações e o 
armazenamento/exposição das colecções é um problema que se coloca a médio/ longo 
prazo. Tem alguma visão sobre este problema para o futuro? 
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- Nenhuma. Confesso que jogar na opinião marcada nesse jogo ou nessa 
perspectiva não é coisa que me aqueça nem me arrefeça, são problemas que me 
escapam acho que as pessoas directamente interessadas é que o podem debater. 
 
- Ainda relativamente aos museus há uma responsabilidade social e cultural 
destes nomeadamente face às gerações futuras. Acha que eles têm cumprido esse papel? 
- Atenção que nós estamos a falar de uma coisa 
que é praticamente inexistente em Portugal que são os 
museus. Não sei se chegam para contarmos pelos dedos 
das duas mãos, já estou a pôr numa. E quando digo 
museus, digoonde possa entrar a obra do artista vivo, 
acho que uma mãozinha com os cinco dedos ainda 
sobram uns quantos. Isto à escala do país. Oxalá eu 
esteja enganado e não esteja bem informado. Penso que 
muitas vezes há uma certa confusão em certos 
organismos entre o museu e a galeria temporária de 
exposição. Ao museu compete registar uma certa continuidade de história, isto é uma 
coisa; outra coisa é a realização de manifestações em constante mudança. Há coisas 
que a gente sabe que estão em determinado sítio e vai lá vê-las: sabe que as Meninas 
estão no Prado, infelizmente não temos nada em Portugal parecido com as Meninas de 
Velázquez.    
 
- A Espanha também tem uma herança de pintura bastante mais forte do que a 
nossa… 
- Claro, nós infelizmente não fomos dotados, e o pouco que temos é pouco tido 
em linha de conta, somos uns envergonhados.  
 
- O que vem de lá de fora é mais valorizado sempre e  é reconhecido primeiro. 
Há que ter o certificado de autenticidade lá fora. Fazer esse processo internamente é 
difícil, nós temos uma certa dificuldade em impormo-nos sem ter esse aval do 
estrangeiro. Por isso é que eu estava a falar dessa necessidade que os artistas têm de ir lá 
para fora e de serem reconhecidos lá fora.  
- Evidentemente que é isso que se passa.  
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- No entanto há museus que funcionam melhor do que outros. Apesar de tudo há 
museus já com um certo dinamismo. 
- Não chegam para encher os dedos de uma mão. 
 
- Mas lá no Norte temos Serralves, aqui em Lisboa o Museu do Chiado. 
- Mas o Museu do Chiado não existe, o Museu do Chiado é uma farsa é uma porta 
aberta, isso não é um museu, é uma zona temporária, é provinciano demais para estar em 
Lisboa, que é a mais provinciana das capitais. 
 
- Mas o Porto é muito mais. O Porto é bem mais provinciano, não acha? 
- Mas tem Serralves, por exemplo. Por que é que Serralves não aconteceu em 
Lisboa? Não sei. Não é para ninguém se vangloriar nem ficar triste, vamos lá a fazer 
constatações, vamos lá a ver porquê. 
 
- Se calhar porque Lisboa já tem a Gulbenkian. 
- Mas isso é completamente - permita-me o termo – 
idiota. O argumento que levou a fazer Serralves no Porto 
porque Lisboa já tinha a Gulbenkian que é uma instituição 
privada, isto é uma coisa que se discutiu muito na altura e 
uma das razões foi o facto de existir já qualquer coisa. Foi 
como se existindo em Paris o Museu Nacional de Arte 
Moderna, compreendido o Centro Pompidou, a 
Municipalidade de Paris não tivesse o direito de ter o 
Museu que tem, de ter uma colecção que tem, porque já 
havia um outro. Nós realmente não somos só pobrezinhos 
de meios mas de mentalidade, eu acho que o facto de existir uma entidade privada como a 
Gulbenkian, teve uma acção muito importante, embora às vezes susceptível de críticas. 
Embora isso não justifique que a rede de Museus Nacionais tenha desistido de fazer um 
Museu de Arte Moderna ou Arte Contemporânea em Lisboa, acho que o argumento de já 
haver um parece-me completamente pobrezinho.  
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- Mas de facto Serralves também é um Museu.  
- É uma galeria de exposições. Praticamente não tem um fundo permanente em 
exibição, também não cumpre essa função. E vamos entrar nessa confusão de Museu com 
uma casa de arte, uma galeria temporária de exposições, são funções diferentes. 
Uma coisa é uma biblioteca outra é um quiosque de jornais – será que a mentalidade dos 
nossos contemporâneos se estão a satisfazer com o quiosque de jornal? Com uma 
informação que se quer assumir como quotidiana e em constante mutação?  
 
- Pois é, porque a arte contemporânea está em constante mutação e os museus estão 
a apostar bastante nessa mutação, a história da arte o dirá... 
- O problema é que cada forma cultural, ou museal, neste caso, gera ou foi gerada 
pela sua burocracia. Eu acho que hoje a chamada questão artística nunca esteve tão 
dependente das burocracias, nunca foi tão burocratizada como hoje, tão pouco praticante 
da liberdade. Há uma contradição profunda. Quanto a mim, a burocracia da cultura que é 
cada vez maior, movimentando-se mais como um rebanho de carneiros do que realmente 
como agentes culturais naquilo que se pode entender como tal.      
 
- Está a considerar que um museu para ser considerado museu tem que ter um 
fundo, que seja não temporário, mas que seja um fundo que o seu acervo é exposto 
periodicamente? 
- Exactamente, não está constantemente a abrir as suas janela aos ventos da 
mudança. 
 
- A arte pública é um meio privilegiado de intervenção do artista na sociedade e 
a sua carreira é marcada pela intervenção em alguns espaços públicos. Qual a 
mensagem que quer transmitir nessa obras? 
- Acho que aí se passam também muitos equívocos e eu costumo dizer por graça, 
a ler todos anos as edições do Larrousse ou do Robert ou dos grandes dicionários, 
proponho uma definição para escultura: objecto a evitar pôr em local publico. Isto 
cada vez que se passa por certas cidades em que a municipalidade está muito 
interessada, cheia de boa vontade e o efeito é catastrófico. Como resolver o problema, 
não sei, mas que o resultado está longe de ser brilhante e que é mais uma auto-
propaganda da mediocridade, isso é. 
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- Acontece que os próprios munícipes não têm, digamos, qualquer educação 
artística.  
- Ora nem mais.    
 
- A sua criatividade passa também pela poesia. Que relação encontra entre esses 
dois domínios, o de artista e de poeta? 
- É uma relação com o material. Também não é indiferente se eu pego num lápis 
ou num bocado de tinta faço uma coisa, se me lembro de pegar em palavras faço outra 
– é uma relação quase que carnal com a matéria e que não é tão rara – o Picasso é um 
autor espantoso, isto para não falar do Miguel Ângelo. Há um período da vida dele que 
não faz outra coisa senão escrever – poesia e algumas vezes peças de teatro – mas que 
no fundo é uma afirmação poética violenta, irreversível.  
 
(Entrevista realizada em Abril de 2005, na casa de Júlio Pomar em Lisboa.) 
 
 
 
 6.2. Júlio Resende 
 
- No percurso da sua vida cultivou amizades com outros artistas. Nos anos 40 
formou o grupo dos Independentes com o Júlio Pomar, o Nadir Afonso, o Fernando 
Lanhas e alguns arquitectos. À semelhança de outros movimentos que surgiram, vivia-
se um clima de uma certa efervescência intelectual que se partilhava em conjunto. 
Considera que nos jovens de hoje ainda há lugar para esse espírito de grupo ou 
estaremos na era do individualismo?  
- Eu sempre fui uma pessoa gregária – gosto 
de participar em projectos, desde inícios da TSF 
sempre fui interveniente na era da comunicação, do 
diálogo. O pintor é um comunicador. A música e as 
artes plásticas são dois elementos que convidam à 
participação. Mesmo quando fui professor, mesmo na 
escola fui intermitente com o lado colectivo – a 
escola encerrada em si mesma não cumpria a sua missão. A pintura é sempre uma 
busca do outro. Também trabalhei no teatro, como autor de cenários e sei o encanto 
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que resulta do trabalho em equipa, assim como aqui na Fundação. À arte compete ser o 
registo do que mais aflige a sociedade. A artista deve salientar aquilo que não está 
bem, mas o artista deve dar também sinal de que a vida é uma coisa altamente 
apetecível e rica. A arte não deve ser um atestado de auto-flagelação do próprio 
homem, mas que haja qualquer coisa em que o homem possa acreditar. Isto é um 
bocadinho crítico em relação àquilo que se faz na arte contemporânea. Quando se fala 
no museu de arte contemporânea, não sei o que isso é, com esse nome, com essa 
designação. Porque ainda não sei quais são os parâmetros temporais da arte 
contemporânea. Uma coisa que se fez há um mês atrás, já não é contemporâneo. 
 
- Aguarela, pastel, guache, lápis, tinta-da-china, são meios que utilizou nas suas 
múltiplas viagens. Privilegia o desenho enquanto anotação emotiva, vivência in loco. 
Considera que esta atitude está a desaparecer na prática artística contemporânea, que a 
arte se está a tornar mais mental, desvalorizando o registo emotivo, espontâneo?  
- Todos os artistas devem ter tido um momento em que põe a parte da reflexão 
sobre aquilo que se está a fazer, e aquilo a que se destina. É tal a variedade das coisas 
que se fazem, que cada um tem que optar por uma via e nela se expressar. A minha tem 
sido sempre aquela que se adequa mais, com a minha maneira de respirar, com a 
minha maneira de ser, que é partir de uma sensação: aquilo que sinto, vejo, ouço, a 
temperatura, a natureza envolvente e tirar um registo a partir disso. Outros partem 
duma coisa mental, da literatura, da história, os campos são múltiplos. Qualquer um 
deles tem uma marca do tempo do momento em que se está histórico. 
Eu parto sempre do sentimento para a reflexão. Estive dois anos fora, numa 
altura em que se desconhecia o mundo - nos anos 40 - em Paris e por aí, nos países 
nórdicos, em Itália. E aí tocou-me o papel da arte nos espaços públicos e é aí que eu 
me sinto perfeitamente inserido e com a consciência tranquila. 
 
- Foi sempre grande admirador de Goya – a sua fase negra inspirou-o para a 
Ribeira Negra - mas também de Giotto, Piero dellaFrancesca, Cézanne, Van Gogh e 
Picasso. Com certeza tem também pintores de referência em Portugal com os quais se 
identificou mesmo que pontualmente, em determinadas fases do seu trabalho. Quais? 
- Nos pintores portugueses não havia ali descoberta nenhuma: naturezas-
mortas, pôr-do-sol… Não se conhecia nem Sousa-Cardoso, nem Santa Rita Pintor. As 
coisas chegavam aqui muito vagamente. Houve um pintor que uma vez me veio ao meu 
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conhecimento – Portinari - um homem ligado ao neo-realismo. Eu também fui rotulado 
como neo-realista, não o sendo verdadeiramente. Eu sempre preferi pintar pessoas que 
me apareciam com um sinal ausente de coisas da moda, as mais autênticas no que se 
refere à maneira de estar relativamente ao habitat, à natureza. O meu vocabulário de 
pintura ficou sempre ligado a essa harmonia do homem com o habitat. A minha pintura 
antes do Brasil era uma coisa que se baseava numa estrutura ortodoxa muito assente 
no plano – na horizontal e na vertical. Quando fui para o Brasil, consegui ver que as 
coisas balouçam... Em Goa fiquei perdido por causa da expressão curvilínea... A minha 
pintura acusa isso, eu sou gestual e ainda estou com essas linhas na minha cabeça. 
Pousão foi um pintor que eu admirei. As telas de Capri são coisas preciosas, 
mas a geração dos anos 40 não conhecia aqueles nomes como o Sousa-Cardoso. Não 
se conheciam. A arte na altura tinha um demasiado envolvimento com a política, o 
Almada Negreiros motivou mais por aquilo que queria dizer. Os pintores não tinham 
onde pousar o pé... Eu tive que fazer uma reflexão depois de ter estado dois anos no 
Alentejo. Na altura, nós, ibéricos, depois lusitanos, o que é que está aqui? E tentei 
encontrar uma estrutura que pudesse ser reformulada nos números. A minha pintura foi 
muito à base de rectas lineares, só isso e pouco mais. A minha cor teve muito pouca 
importância na altura. Cheguei ao Norte e foi uma explosão...  
 
- A proximidade entre o coleccionador apaixonado e o artista é grande, ambos os 
conceitos estão intimamente ligados. Marcel Duchamp equacionou a simbiose das duas 
actividades inseparáveis de uma forma algo polémica: «metade da obra de arte é 
realizada pelo artista a outra metade é completada pelo coleccionador...» e «o 
verdadeiro coleccionador é segundo a minha opinião, artista elevado ao quadrado, 
escolhe os seus quadros e coloca-os nas suas paredes: por outras palavras cria a sua 
própria colecção». Quer comentar esta afirmação? 
- Na minha vida tive sorte. Tive alguém nas alturas em que precisava, tive uma 
pessoa que me acompanhou, de uma maneira inteligente. Era um homem com uma 
grande cultura e uma sensibilidade extraordinária que todos os domingos ia ao meu 
atelier ver o que eu fazia e que me apoiou. A sensação de ser um apoio está naquilo que 
se dialoga, no que se informa e aquilo que diz pode ser um apoio. Era uma pessoa em 
quem eu me estruturei e muitas vezes, um artista que não expõe, pode ficar sempre com 
a dúvida de como é que isto vai ser. 
215 
 
A minha primeira exposição foi em 1953. Tinha tido a preparação académica 
muito rigorosa e tive conhecimentos ricos que resultaram dessa exposição. É 
importante saber o que as pessoas dizem – não tem nada a ver com os críticos.  
Eu fui um pouco criado por esse coleccionador, introduziu em mim uma 
consciência mais forte, era um homem que se deitava no chão para ver as pinturas, era 
um homem com uma grande cultura, coleccionador de pintura francesa. Não sei se ele 
foi criador, para mim foi. Um coleccionador, um galerista, podem ser inteligentes, ter 
em si também o desejo de ser criador, podem ter uma vida humanamente rica. Eu faço 
uma distinção entre inteligência e sensibilidade - estou muito interessado pelos estudos 
do Damásio. 
 
- Também por sua vez o artista é frequentemente coleccionador, utiliza os 
objectos da sua colecção como fontes de investigação e inspiração - Rembrandt reunia 
objectos do mundo animal e vegetal como matéria-prima na elaboração das suas obras, 
o pintor alemão Baselitz, esculturas africanas e desenhos maneiristas do século XVI. 
Nesse sentido considera-se coleccionador? 
- Eu não sou coleccionador, mas no meu atelier conservo algumas coisas. Tenho 
coisas que são referências – uma pedra, cerâmicas – que recordam determinados 
momentos da minha vida que foram ricos. São referências que eu uso e que estão ali 
sempre diante de mim. Fiz uma vez uma série de naturezas-mortas que expus em 
Espanha que foram todas baseadas no meu atelier. Eu olho para as coisas e vejo a vida 
que elas têm – sou coleccionador de objectos. Há obras que gostaria de ter: um Goya, 
por exemplo. Eu tenho um Goya, mas fui eu que o pintei. Velázquez, Vermeer, Ucello...  
O Goya para mim foi muito importante. Fiz cópias durante dois anos em Paris, 
no Louvre. Interessava-me ver como é que aquilo que eu via se operava, como é que se 
chegava àquele resultado. Pintei o Goya, Velázquez, Boticelli, Brueghel... Extrair dali 
uma nova fórmula. A parte técnica interessava-me, perceber o respirar dos artistas, 
tudo aquilo que resulta duma energia interior. Em Goya, todo o quadro era um rito de 
respiração. 
 
- O que pensa do coleccionismo de arte em Portugal? 
- Em relação à arte contemporânea, sou um bocado polémico. Os rótulos são 
limitativos, eu só sinto arrepios quando ligo o museu à arte contemporânea. O museu 
de arte contemporânea é um museu que não é museu. O museu tem uma carga tão 
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grande. Pode ser um espaço de arte contemporânea, eu pus essa dúvida em relação a 
Serralves. Eu penso que um coleccionador age porque gosta, os fins determinam o que 
é um coleccionador. O Gulbenkian era coleccionador, mas pode ser também um 
coleccionador de arte intemporal. Um coleccionador merece o maior respeito, no 
entanto tem que ter sensibilidade e inteligência, reunir essas duas faculdades, amontoar 
coisas não. Em Portugal não conheço assim muitos, não vejo aqui um país de 
coleccionadores de arte. Pode haver esporadicamente um ou outro. Há um madeirense, 
o Berardo. Mas será que as coisas têm uma coerência estética? Também não conheço 
bem a colecção dele...  
Tenho pessoas que foram herdeiros de pessoas que coleccionaram coisas 
minhas, com as etapas todas, com todas as fases, que podem explicar o processo da 
minha pessoa. Mas pode ser um coleccionador que tenha diversos autores dentro do 
surrealismo por exemplo. Tem que haver uma coerência. Mas não me parece que 
sejamos um povo em que o coleccionismo de arte seja uma coisa marcante. 
 
- Nos anos 50, os artistas queixavam-se que a dificuldade não estaria em expor, 
mas em vender. No espaço de 50 anos assistiu-se a uma multiplicação do número de 
galerias, de coleccionadores, de marchands e de feiras de arte, do circuito comercial da 
arte. 
Qual a sua opinião em relação a esta evolução? 
- Acho bom. Se as coisas existem e estão abertas, é porque funcionam. Embora 
não tenha grande conhecimento, eu trabalho com um galerista. Tive inúmeras 
experiências infelizes quando acabei o curso, agora estou a pintar para uma pessoa 
com quem não tenho problemas nenhuns, sou feliz! 
 
- Também a partir de meados dos anos 50, a emigração dos artistas foi o facto 
mais relevante na arte portuguesa. Acha que hoje os artistas portugueses ainda sentem 
essa necessidade? O que se faz lá fora é que vale a pena? 
- Hoje há uma informação muito maior, mas nada dispensa o contacto físico 
com aquilo que se faz. Eu pertenço a um momento da arte em que os artistas iam para 
Paris. Eu fui porque tenho uma formação académica e a minha aprendizagem não foi 
de todo inglória, mas a partir de certa altura comecei a ver que a pintura me obrigava 
a ter uma consciência doutro tipo. Portanto inscrevi-me e consegui ter uma bolsa. Já 
tinha saído das fronteiras em 1946, para Madrid, e fiquei com Goya dentro de mim. 
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- A arte pública é um meio privilegiado de intervenção do artista na sociedade e 
a sua carreira é marcada pela intervenção em alguns espaços públicos da cidade com 
pintura a fresco, vitral, painéis cerâmicos... Qual a mensagem que quer transmitir nessas 
obras?  
- O muro põe certas restrições. Por exemplo, o painel da Ribeira Negra 
primeiro foi feito em polivinyl, em pano. E para responder a um desafio dum músico, 
Álvaro Salazar. Entretanto, o painel foi feito em grés e estava comprometido em 
espaço, não é um sítio onde as pessoas ficassem a olhar para as coisas. Teria que ser 
algo em que a percepção do trabalho resultasse da pessoa em movimento, procurei dar 
o sentido da vitalidade daquelas pessoas da Ribeira através de formas geométricas, 
rectângulos, curvas. E a pessoa em movimento vai vendo aquilo como se fosse um 
cinema. São situações que obrigam a uma técnica específica. Já na estação de Sete 
Rios em Lisboa, já fui mais eu próprio, não tinha essas condicionantes. 
 
(Entrevista realizada em Outubro de 2004, na Fundação Júlio Resende) 
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